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++ Wieder sehr erfolgreich:  Im Oktober hat 
das Orchester unter der Leitung von michael 
sanderling eine dreiwöchige großbritannien-tour-
nee absolviert. Mit dabei: sol gabetta und andrei 
Korobeinikov
nachRichten auS DeR 
DReSDneR PhilhaRMonie
++ Gerade erschienen:  Die Dresdner Philhar-
monie mit Michael Sanderling auf ihrer neuesten CD 
(Sony Classical) mit den beiden 6. sinfonien von 
schostakowitsch und beethoven. Im Handel, 
in unseren Konzerten und über unsere Homepage 
erhältlich (für Abonnenten zum Vorzugspreis!).
++ Tradition, neu belebt:  
Die beliebten Philharmonischen Serenaden gibt es 
wieder! Ab diesem Jahr auf dem erlebnisweingut 
Schloss Wackerbarth. erstes Konzert: 23. April, 20 uhr 
mit dem Collenbusch-Quartett
++ Zum Probesitzen:  Im november konnte 
die Presse schon einmal auf dem Modell der neuen 
Stühle im neuen Konzertsaal Platz nehmen. Bauart, 
Sitzbezug und Polsterung stimmen genau mit den 
Akustikanforderungen für den neuen Konzertsaal 
überein.
++ Der Philharmonische Kinderchor  war im 
Oktober mit seinem Leiter prof. gunter berger in 
Japan unterwegs. Auf dem Programm: zahlreiche 
musikalische Begegnungen mit ensembles des 
gastlandes. 
++ Benedikt Hübner,  erster Solo-Kontrabassist 
der Dresdner Philharmonie, wurde mit Beginn 
des Wintersemesters 2015/16 zum Professor für 















Wir möchten Sie sehr herzlich im Neuen Jahr begrüßen und 
freuen uns auf die philharmonischen Begegnungen mit Ihnen 
2016. Ein bewegtes Jahr mit der neuen Intendanz liegt hinter 
uns: Die erste von uns gemeinsam geplante Spielzeit begann 
mit einem Tag der offenen Tür im Deutschen Hygiene-
Museum, der viele Facetten unserer philharmonischen Familie 
zeigen konnte. Zahlreiche junge und ältere Besucher genossen 
das bunte Programm, das mit einem „Dresdner Abend“ des 
Philharmonischen Kammerorchesters unter der Leitung unseres 
Konzertmeisters Wolfgang Hentrich endete.
 
Gerade wegen der besonderen Umstände, die wir in der Inte-
rimsphase bis zum Einzug in unseren neuen Saal im Kultur-
palast haben, entstehen vielfältige Verbindungen zu unseren 
Partnern der Landeshauptstadt, insbesondere mit dem Team 
des Deutschen Hygiene-Museums. Die unterschiedlichen 
Spielstätten fordern die Künstler, aber auch das Verwaltungs-
Team dazu heraus, sich immer wieder auf die neue Umgebung 
und andere akustische Verhältnisse einzustellen. Für mich als 
neue Intendantin bot diese Wanderschaft gerade im ersten Jahr 
allerdings auch die Chance, neben unseren Partnern auch dem 
Publikum sehr schnell und direkt zu begegnen. Dafür sei allen 
Beteiligten herzlich gedankt – in diesem Sinne freuen wir uns 
auf die Planung der letzten Interimsspielzeit 2016/2017.
Dass die Dresdner Philharmoniker sogar bei ihrem Projekt 
unter der Leitung von Trevor Pinnock bereit waren, einen Teil 
ihrer Generalprobe im Schauspielhaus für Familien zu öffnen, 
verpflichtet uns zu besonderem Dank. Malte Arkona begibt sich 
bei „phil zu entdecken“ gemeinsam mit dem Publikum auf die 
Spur klassischer Werke – eine wunderbare Perspektive auch für 
unser künftiges Angebot im Kulturpalast. Wir sind glücklich, 
die Ostsächsische Sparkasse als Förderer gewonnen zu haben.
Die Zusammenarbeit der Dresdner Philharmonie mit ihrem 
Chefdirigenten Michael Sanderling trägt erste Früchte auf 
dem internationalen CD-
Markt: bei Sony Classical er-
schien neben einer CD mit dem 
Pianisten Alexander Krichel 
nun eine erste Orchester-CD mit der Gegenüberstellung der 
jeweils 6. Sinfonien von Schostakowitsch und Beethoven. Der 
sinfonische Dialog der beiden Giganten wird in den nächsten 
Jahren kontinuierlich fortgesetzt.
2015 war im wörtlichen Sinne ein bewegtes Jahr: das Orchester 
reiste mit Michael Sanderling in die USA sowie nach Japan 
und Korea. Darüber hinaus führte eine erfolgreiche Tournee 
das Orchester mit Sol Gabetta – Artist in Residence in dieser 
Saison – nach Großbritannien. Besonders in Erinnerung bleibt 
das Konzert in einem der klangvollsten europäischen Konzert-
säle, der Usher Hall in Edinburgh. 
Gerade in der Interimszeit ist es eine besondere Freude für 
das Orchester, in den internationalen großen Konzertsälen zu 
gastieren. Dass das Orchester bei ausverkauften Konzerten 
zum Beispiel im Seoul Arts Center frenetisch gefeiert wurde, 
erfüllte uns als Botschafter Dresdens mit Stolz. 
Sehr bewegte uns der Brief eines Konzertbesuchers aus Brad-
ford, der 1937 aus Deutschland emigrieren musste und für den 
Dresden zum Symbol des Grauens geworden war. 
Er schreibt: „Mit dem ersten Akkord … wurde meine Stim-
mung gegenüber Dresden wie im Blitz gehoben … Ich hätte 
es nicht für möglich gehalten: ich war von dem Spiel Ihres 
Orchesters so ergriffen, dass mir buchstäblich die Tränen in die 
Augen kamen: nach so vielen Jahren verfloss der Spuk endlich 
binnen ein paar Minuten.“
Dass es ein paar Akkorde vermocht haben, eine äußerst belas-
tete Erinnerung quasi auszulöschen bzw. das Negative in den 
Hintergrund treten zu lassen und so etwas wie Versöhnung 
zu ermöglichen, hat uns alle sehr berührt. Es zeugt – wieder 
einmal – davon, wozu Musik in der Lage ist.
Gleich zu Beginn diesen Jahres erwartet Sie ein Highlight der 
Saison: Unter der Leitung ihres ersten Gastdirigenten Bertrand 
de Billy bringt die Philharmonie gemeinsam mit dem Rund-
funkchor Berlin das dramatische Oratorium „Jeanne d’Arc au 
bûcher“ von Arthur Honegger zu Aufführung. Reto Nickler 
wird das gewaltige Werk szenisch einrichten. 
E d i t o r i a l
Mit Johanna Wokalek und 
Thomas Quasthoff sind interna-
tionale Gäste für die Hauptrol-
len engagiert. 
Unsere derzeitige Haupt-Spielstätte, der Lichthof des Alber-
tinums, wird bei diesem Projekt nochmals bis an die Grenzen 
ausgereizt und auf besondere Weise zum Leben erweckt.
Der Wiedereinzug des Orchesters in den Kulturpalast rückt in 
greifbare Nähe. Gemeinsam mit den Architekten konnten wir 
uns kürzlich vor Ort einen unmittelbaren Eindruck vom Bau-
fortschritt im neuen Konzertsaal machen. Sogar ein Probesitzen 
auf den Publikumssesseln war möglich. Regelmäßig finden 
Planungsrunden mit den Partnern im Kulturpalast, den Städti-
schen Bibliotheken, der Messe Dresden, den Dresdner Musik-
festspielen, dem Kabarett Herkuleskeule und dem Bauherrn, 
Kommunale Immobilien Dresden, statt. Das Betreiber- und 
Bespielungskonzept, zu dem wir seit November auch mit der 
neuen Kulturbürgermeisterin, Frau Annekatrin Klepsch im pro-
duktiven Austausch sind, nimmt immer konkretere Formen an.
Ab Mai 2016 wird es im Zuge der Kartenbestellung für die 
letzte Interimssaison 2016/2017 möglich sein, sich für ein 
Abonnement im neuen Konzertsaal im Kulturpalast anzumel-
den. Nutzen Sie die Chance und ziehen Sie gemeinsam mit 
uns in den neuen Konzertsaal ein!
Im Frühjahr 2017 soll die Eröffnung stattfinden, und mit 
der Spielzeit 2017/2018 geht es dann richtig los!
Wir halten Sie auf dem Laufenden und danken Ihnen 







Sehr geehrte Freunde der 
Dresdner Philharmonie
„Schon im Zuge der Kartenbestellung für die nächste 
Spielzeit wird es möglich sein, sich für ein Abonnement im 
neuen Konzertsaal anzumelden. 
Nutzen Sie die Chance und ziehen Sie gemeinsam mit uns 
in den neuen Konzertsaal des Kulturpalasts ein!“
Frauke roth ist seit 1.1.2015 intendantin der dresdner Philharmonie. 
der Beginn ihrer amtszeit steht unter dem Zeichen intensiver Vorbereitungen für den 
Einzug des orchesters in den neuen Konzertsaal im Kulturpalast 2017.
Probier‘s mal mit Gemütlichkeit: 
Intendantin Frauke Roth (l.) und Margriet Lautenbach 
vom Akustikbüro Peutz (r.) testen im 
Kulturpalast am Modellaufbau die für den neuen 
Konzertsaal vorgesehenen Stühle 
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Gennady Roshdestvensky hatte mit viel Widerstand 
der Staatsführung zu kämpfen. 
Im Konzert wird er musikalisch auch seine Frau 
begleiten, die Pianistin Viktoria Postnikova.
VeRMittleR DeR RuSSiSchen 
KlangtRaDition
D i r i g e n t  g e n n a D y  r o s h D e s t v e n s k y  z u  g a s t  i n  D r e s D e n
den Wiener Symphonikern auftrat. Schon in den späten Fünfzi-
gerjahren hatte er mit dem Bolschoi-Ballett regelmäßig jenseits 
des Eisernen Vorhangs in Europa, Asien und Amerika gastiert. 
Im Laufe seiner langen Tätigkeit hat er unter anderem auch 
mit den Berliner Philharmonikern, dem Royal Concertgebouw 
Orchestra in Amsterdam sowie mit Orchestern in den USA und 
Japan zusammengearbeitet.
Als Teil seines enormen Repertoires, das sich quer durch alle 
Epochen zieht, dirigierte Roshdestvensky in seinem Land als 
Erster Stücke von Carl Orff, Paul Hindemith, Béla Bartók und 
Maurice Ravel. Zeitgenössische Komponisten wie Sofia 
Gubaidulina und Alfred Schnittke widmeten ihm Werke. 
Dem Publikum im Ausland prägten sich nicht zuletzt seine 
eindrucksvollen Interpretationen des russischen Repertoires ein. 
1962 leitete er beim Edinburgh Festival die erste Aufführung 
von Dmitri Schostakowitschs 
Vierter Sinfonie in einem 
westlichen Land.
Gennady Roshdestvensky zählt zu den Urgesteinen unter den 
russischen Dirigenten. Seine internationale Karriere begann 
mitten im Kalten Krieg, als er in den Siebzigerjahren als erster 
Sowjetbürger Chefposten bei mehreren westeuropäischen 
Klangkörpern übernahm. In Moskau wirkte er bereits ab 1965 
als Musikdirektor am Bolschoi-Theater, wo er im jungen Alter 
von 20 Jahren mit Tschaikowskys Ballett „Dornröschen“ debü-
tiert hatte.
Als ständiger Grenzgänger zwischen Ost und West leitete 
er staatliche Orchester der UdSSR und ging mit ihnen auf 
Auslandstourneen, während er als Chefdirigent auch mit dem 
Stockholm Royal Philhar-
monic Orchestra, dem BBC 
Symphony Orchestra oder 
Das Musikrepertoire seiner Heimat kennt er wie kaum ein 
anderer. Bei seinem Dresdner Konzert spannt der legendäre 
Moskauer Dirigent den Bogen von der Spätromantik bis zur 
Moderne. Solistin am Flügel ist seine Frau Viktoria Postnikova. 
Von Corina Kolbe
„Die Musiker im Orchester müssen das Gefühl haben, dass ich 
ihnen ihre Freiheit lasse. Das ist natürlich eine Illusion. 
Es ist aber notwendig, dass alle 
daran glauben. Sie dürfen keinen Druck verspüren.“
Gennady Roshdestvensky
P o r t r ä t
Hochgelobt wurde zudem eine Live-Aufnahme von Sergej 
Prokofjews Fünfter Sinfonie, die 1971 mit den Leningrader 
Philharmonikern in der Londoner Royal Albert Hall entstand. 
Dieses Werk wird er im Januar wieder bei seinen Konzerten 
mit der Dresdner Philharmonie im Lichthof des Albertinums 
dirigieren. Auf dem Programm stehen außerdem ein volks-
tümliches Werk von Prokofjews Lehrer Anatoli Ljadow und 
das romantische 1. Klavierkonzert von Alexander Glasunow, in 
dem Roshdestvenskys Ehefrau und bewährte Bühnenpartnerin 
Viktoria Postnikova den Solistenpart übernimmt.
Ein ‚Formalist‘ liEbt Haydn
Trotz seiner privilegierten Stellung war der Dirigent wegen 
seiner künstlerischen Vorlieben früher auch Anfeindungen aus 
dem Kreml ausgesetzt. „Ich habe den Ruf, ‚der Mann der zeitge-
nössischen Musik‘ zu sein. Zu Zeiten der Sowjetunion war das 
sehr schlecht angesehen“, erklärt er in einem Dokumentarfilm 
des französischen Regisseurs Bruno Monsaingeon. „Ich galt als 
23. / 24. Jan 2016, SA / SO, 19.30 UHr, LICHtHOF ALBertInuM
Maestro roshdestvensky
schrecklicher ‚Formalist‘, der die Trommel für Schostakowitsch, 
Prokofjew und Strawinsky rührte. Wer wusste schon, dass ich 
auch alle 107 Sinfonien von Haydn im Repertoire hatte?“
Die Partitur auswendig zu kennen, sieht er als unverzichtbare 
Voraussetzung für seine Arbeit. „Solange ich sie nicht vollstän-
dig im Kopf habe, kann ich keine Probe beginnen“, sagt der in-
zwischen 84-Jährige, der seit dem Jahr 2011 erster Gastdirigent 
der St. Petersburger Philharmoniker ist. „Selbst ein berühmter 
Dirigent wie Sergej Koussewitzky brauchte einen Pianisten, der 
ihm die Partitur vorspielte. Er war nicht imstande, sie lesend zu 
verstehen. Das ist ein großes Handicap.“
Ob jemand als Dirigent Erfolg habe, hänge vor allem von seiner 
Intuition ab, meint Rozhdestvensky, der als Lehrer sein Wissen 
an Studenten am Moskauer Konservatorium weitergibt. Man 
müsse lernen, eine musikalische Idee zu vermitteln, die über das 
Orchester das Publikum erreichen könne. „Dazu müssen die 
Musiker das Gefühl haben, dass ich ihnen ihre Freiheit lasse. 
Das ist natürlich eine Illusion. Es ist aber notwendig, dass alle 
daran glauben. Sie dürfen keinen Druck verspüren.“
„ E t w a s  o l y m P i s c h E s  l i E g t  d a r i n “
als sergej Prokofjew bei der Uraufführung seiner sinfonie nr. 5 B-dur am 13. Januar 1945 den 
taktstock hob, hörte er Kanonenfeuer. in moskau wurde wenige monate vor Ende des Zwei-
ten weltkriegs der Vormarsch der roten armee gen westen gefeiert. der Pianist swjatoslaw 
richter saß im saal und schrieb später: „die Fünfte sinfonie spiegelt seine abgeschlossene, 
innere reife und seinen rückblick. Er sieht von der höhe auf sein leben herab und auf alles, 
was war. Etwas olympisches liegt darin.“ Prokofjews Bekenntnis zu neuer Einfachheit und 
volkstümlichen melodien wird oft als Zugeständnis an die sowjetische Kulturpolitik ausge-
legt. Dennoch fiel er nur wenige Jahre später in Ungnade, weil er angeblich gegen Prinzi-
pien des „sozialistischen realismus“ verstoßen hatte. heute gehört die Fünfte neben der 
Ersten „Klassischen“ sinfonie zu seinen beliebtesten werken.
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a P r o P o s
flieht Debussy vor Zuschreibungen, die er als beengend empfin-
det. Seine „Drei sinfonischen Skizzen“ sind weder Tondichtung 
noch Sinfonie. Die Satztitel legen konkrete Bilder nahe und 
verweigern sich doch seinen Zeitgenossen. Denn die lieben Na-
turbeschreibungen stets inspiriert durch Dichtung und Mythen, 
und geadelt durch die Brille menschlicher Leidenschaften.
So musste das neue Werk zwangsläufig sowohl die selbst-
ernannten Anhänger, die „Pelléastres“, vergraulen, als auch 
die Kritik kühl lassen. Doch damit nicht genug. Die Pariser 
Uraufführung durch Camille Chevillard am 15. Oktober 1905 
war nur ungenügend geprobt. Und parallel dazu wandte sich die 
gesellschaftliche Stimmung in der Hauptstadt nach Debussys 
Affäre mit der verheirateten 
Emma Bardac, der Trennung 
von seiner Frau Lilly und 
deren anschließenden Selbst-
Eine kräftige Brise, die Wogen gehen hoch, es spritzt und 
schäumt die Gischt. Im Sommerurlaub 1903 beginnt Claude 
Debussy mit der Komposition von „La mer“ – weitab von jedem 
Strand, im Haus der Schwiegereltern in der Bourgogne. 
Im Brief an seinen Verleger bemüht er sich, den Vorwurf der 
„Ateliermalerei“ von vornherein auszuräumen: „Ich habe unzäh-
lige Erinnerungen [an das Meer]; das wiegt mehr, meine ich, 
als eine Realität, deren Reiz 
häufig zu schwer auf den 
Gedanken lastet.“ Auch mit 
dem Titel der Komposition 
„Die Musik ist eine geheimnisvolle Mathematik, deren Elemente 
Teil des Unendlichen sind. Sie bestimmen die Bewegungen des 
Wassers, das spielerische Auf und Ab der wechselnden Winde; […] 
dies ist die schönste Entwicklungslehre, festgehalten in jenem 
Buch, das die Musiker viel zu selten lesen, im Buch der Natur.“ 
Claude Debussy
mordversuch merklich gegen den Komponisten. Paul Dukas be-
schrieb die allgemeine Enttäuschung treffend: „Die einen finden 
das Meer nicht wieder, die anderen die Musik.“
lEsEn im bUcH dEr natUr
Camille Saint-Saëns kam vielleicht mit seinem Urteil der 
Wahrheit am nächsten: „Es ist so viel Musikstück daran, wie 
Gemälde auf der Palette eines Malers.“ Denn tatsächlich wollte 
Debussy der spätromantischen Klangmalerei eine Absage 
erteilen und eben kein „Gemälde“, keine Interpretation, sondern 
eine möglichst vorurteilsfreie Wiedergabe in Tönen versuchen. 
Kurz vor Beginn seiner Komposition brachte er seine Ideal-
vorstellung auf den Punkt: „Die Musik ist eine geheimnisvolle 
Mathematik, deren Elemente Teil des Unendlichen sind. Sie 
bestimmen die Bewegungen des Wassers, das spielerische Auf 
und Ab der wechselnden Winde; […] dies ist die schönste 
Entwicklungslehre, festgehalten in jenem Buch, das die Musiker 
viel zu selten lesen, im Buch der Natur.“ Der Komponist lernt 
hier von der Zufallsmechanik der Natur, statt sie an seinem 
Gefühlshorizont ausgerichtet abzubilden. Vergleicht man die 
Tonsprache von „La mer“ nur einmal mit den auf- und nieder-
steigenden Akkordgirlanden, mit denen Wagner 30 Jahre zuvor 
das Wasser im „Rheingold“ zu fassen versucht, dann wirken 
die wie ziellos kreisenden, chromatisch schillernden und sich 
umschlingenden Motive Debussys erfrischend unplakativ – und 
eigentlich treffender.
Umso penibler, aber weit weniger offensichtlich, ist die Fein-
arbeit an den Klangfarben (zum Beispiel in der raffinierten 
Mixtur aus Hörnern, Flöten und Harfe am Beginn des großen 
Schlusschorals im ersten Satz) und den zum Teil recht vertrack-
ten Rhythmen – die sich jedoch nie in den Vordergrund des 
Hörens drängen.
Es ist nachvollziehbar, dass die Zeitgenossen zwar Musik hör-
ten, aber die erwartete musikalische Logik darin nicht fanden. 
So konnte erst Debussys eigenes Dirigat 1908 die schärfsten 
Kritiker versöhnen. Die folgenden Jahrzehnte bestätigten die 
bahnbrechende Wirkung der Komposition auf die Musikge-
schichte, und Svjatoslav Richter sprach „La mer“ schließlich 
denselben musikgeschichtlichen Rang zu wie der Matthäus-
Passion oder dem „Ring des Nibelungen“: „Kann ich jemals 
müde werden, ‚La mer‘ zu hören, darüber zu sinnieren, seine 
Atmosphäre zu atmen?“
30. Jan 2016, SA, 19.30 UHr unD 31. Jan 2016, SO, 11.00 UHr unD 19.30 UHr, SCHAuSPIeLHAuS
Claude Debussy: „La mer“
r E t U s c h i E r t E  E i n s a m K E i t
auch für die titelseite wünschte sich debussy eine darstel-
lung des meeres ohne die leidenschaften des menschen. Für 
die Erstausgabe 1905 ließ er dazu aus hokusais berühmter 
„großer woge vor Kanagawa“, die auch während der Komposi-
tion stets in seinem arbeitszimmer hing, das Fischerboot ein-
fach entfernen: meer ist mehr.
MeeR MinuS MenSch
C l a u D e  D e b u s s y :  „ l a  m e r “
a P r o P o s
Frei von allen menschlichen Zuschreibungen, Mythen und 
Deutungen, unbeobachtet und sich selbst überlassen – so mochte 
Claude Debussy das Meer am liebsten. 
Den spielerischen Zufall der Wellen vor Augen, reinigte er seine 
tonsprache von Klischees und Klangmalerei. 
Von Carsten Hinrichs
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nicht unbedingt miteinander zusammen, dazu kommt die schiere 
Größe des albertinischen Raumes – „das ist eine spezielle Her-
ausforderung, von der wir noch nicht wissen, wie sie ausgeht“.
Dieser Zweifel mag erstaunlich klingen für einen mitten im 
Leben stehenden Künstler, der an Weltklassehäusern wie der 
Staatsoper in Wien oder am Opernhaus in Zürich inszeniert hat. 
Doch mit 54, wenn manch andere Regisseure mit der Klimax ih-
rer Karriere auch auf dem Höhepunkt ihrer Selbstdarstellung ste-
hen, entdeckt Nickler mehr und mehr die Freiheit auf der Bühne 
für sich. „Früher war mir die eigene Interpretation wichtiger, 
heute lasse ich die Leute mehr Kunst machen, denn sie stehen 
ja auf der Bühne, nicht ich.“ Der Sänger oder Schauspieler solle 
seinen Stil entfalten, nicht 
einen von außen oktroyierten. 
„Arbeite ich freier, kommt 
auch viel mehr Situationsthea-
Nein, prätentiös ist Reto Nickler wirklich nicht. Auf die Frage, 
was er als Regisseur denn mit der mit Spannung erwarteten 
Aufführung von „Jeanne d’Arc au bûcher“ von Arthur Honegger 
vorhabe, hebt er die Hände: „Wenn ich nur das Wort Regisseur
höre, zucke ich schon zusammen. Denn in dieser grotesken  
Mischung von Schauspiel und Oper geht es eher um eine 
halbszenische Ordnung, nicht um eine aufgezwängte eigene Sicht 
oder so etwas.“ Die Szenen 
innerhalb dieser großartigen 
Musik über das Leben der 
Johanna von Orléans hängen 
„Früher war mir die eigene Interpretation wichtiger, heute lasse 
ich die Leute mehr Kunst machen, denn sie stehen ja auf der 
Bühne, nicht ich. Die Sänger oder Schauspieler sollten ihren Stil 
entfalten, nicht einen von mir oktoryierten.“ 
Reto Nickler
alleS authentiSch?
r e t o  n i C k l e r  i n s z e n i e r t  h o n e g g e r  i m  a l b e r t i n u m
Im Albertinum bringt der Schweizer regisseur 
Arthur Honeggers elfszeniges Oratorium 
„Jeanne d’Arc au bûcher“ auf die Bühne. 
Was er daraus machen will, darüber denkt
 er sehr lange nach. 
Von Christian Schmidt
ter zustande, das verschiedene Dinge am Abend zulässt. Mit geht 
es um Authentizität. Ist man nur verbohrt, fehlt sie. Dann ist man 
nur seinem eigenen Stil gegenüber authentisch.“
KamEralUpE Für 
mimiscHE raFFinEssE
Für Honeggers Meisterwerk „Jeanne d’Arc au bûcher“ heißt das: 
Bis auf eine Livekamera, mit der die Perspektive der französi-
schen Heldin verfolgt wird, gibt es kaum Ausstattungsgegenstän-
de. Die Besetzung fällt mit zwei sehr prominenten Sprechrollen, 
drei Schauspielern, fünf Gesangssolisten, großem Chor und 
Kinderchor recht üppig aus, aber aufgrund der großen Entfer-
nungen zur Bühne werden mimische oder gestische Details ohne 
Livebilder kaum zur Geltung kommen können. Und außerdem 
verlässt sich Nickler nibelungentreu auf Johanna Wokalek – seine 
Hauptdarstellerin vom Wiener Burgtheater, die konsequenter-
weise denselben Vornamen führt – und Kapazitäten wie Thomas 
Quasthoff, der nach seinem Sängeremeritus nun Sprechrollen 
anstrebt. „Die Wokalek kann auch auf einer völlig leeren Bühne 
eine eigene kleine oder große Welt erschaffen, das ist einfach 
großartig“, schwärmt der Regisseur.
Dabei geht es Nickler vor allem um die Besinnung auf das meta-
phernreiche und durchaus auch sperrige Libretto Paul Claudels: 
„Ich bin ein Textfanatiker. Man tut gut daran, die Musik auszu-
nutzen, sie zu choreografieren. Aber der Text muss funktionie-
ren.“ Das Interessante an dem Stück sei ja, dass es zum einen ein 
genreübergreifendes Format besitze und zum anderen durch die 
Rückblenden von Johanna, die kurz vor dem Scheiterhaufen ihr 
Leben Revue passieren lässt, eine Form von Wahrheitsfindung 
porträtiere, eine Entwicklung. Sie werfe auch in der aktuellen 
Welt mehr Fragen auf, als Antworten zu geben, gerade in Dres-
den. „Interessant ist ja auch, dass die Figur der Heiligen von jeder 
nur erdenklichen politischen Richtung missbraucht wurde. Ich 
will ihren Mut herausstellen, eine eigene Meinung zu vertreten 
und ihren eigenen Weg zu gehen. Es geht mir nicht darum, dem 
Publikum ständig vorzujammern, wie schlecht doch die Welt 
sei. Ich sehe meine Aufgabe darin, einen Hoffnungsschimmer 
freizulegen, den tiefen Humanismus dieser Johannageschichte zu 
offenbaren.“ Ob das gelingt? „Wir werden sehen.“
06. / 07. FEb 2016, SA / SO, 19.30 UHr, ALBertInuM
Jeanne d’Arc au bûcher
i n t E r V i E w
Z ü n D e n D e r  Z e I t g e n O S S e
 reto nickler, geboren 1961 in der Schweiz, fand über Assistenzen in Bern, Hagen und Wien 
zur regie. er inszenierte mehr als 70 Produktionen vor allem im Musiktheater an erstklassi-
gen Bühnen wie Bologna, Wien, Helsinki und in der Schweiz. Seine Inszenierung von Heinz 
Holligers „Schneewittchen“, inzwischen europaweit aufgeführt, wurde als „uraufführung 
des Jahres 1999“ ausgezeichnet. Die Auseinandersetzung mit zeitgenössischer Musik ist 
reto nickler überhaupt sehr wichtig: neben der genannten uraufführung hob er auch 
„Die Blinden“ von Beat Furrer und „Stichtag“ von Daniel Fueter aus der taufe. 
nickler arbeitet jedoch auch für das Fernsehen mit beachtlichem erfolg. Seit 1999 ist er 
ordentlicher Professor für szenische Darstellung und regie an der universität für Musik 
und darstellende Kunst in Wien.
Eine Welt für sich: Johanna Wokalek (l.) verleiht der 
Heiligen ihre Darstellungskraft
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a P r o P o s
ZEicHEn dEs WidErstands 
Und dEr HoFFnUng
Auch als in Paris lebender Schweizer war Honegger dazu 
prädestiniert, ein Werk der Vielstimmigkeit hervorzubringen. 
Deutsche und französische Kultureinflüsse verbinden sich in 
seiner Ästhetik ganz zwanglos. Der Johanna auf dem Schei-
terhaufen gelang es daher leichter als anderen französischen 
Oratorien, auch die deutschen Spielpläne zu erobern.
Das konnte jedoch erst nach dem Ende des Zweiten Weltkriegs 
geschehen. In Frankreich war das Werk während des Krieges 
zum Symbol des politischen Widerstands und der Hoffnung auf 
bessere Zeiten geworden. Zu Beginn der Vierzigerjahre spielte 
des Ensemble Chantier orchestral die Johanna in über vierzig 
Städten des unbesetzten Frankreich. Noch bei der französischen 
Première in Orléans hatte es allerdings einen antisemitischen 
Skandal gegeben, weil es Ida Rubinstein als russischer Jüdin 
nicht zugestanden wurde, die katholische französische Natio-
nalheldin zu verkörpern.
In den Zeiten der strengsten musikalischen Modernität, in den 
sechziger und frühen siebziger Jahren, hatte es die Johanna 
bei der Kritik schwer. Man vermisste Radikalität und ästheti-
sche Stringenz. Danach begann sich das Blatt aber allmählich 
zugunsten von Honeggers Musik zu wenden. Dem heutigen 
Hörer gefällt gerade die Mischung aus Vertrautem und Unver-
trautem, die Honegger bietet. Befremdliches steht neben An-
heimelndem, Komplexes neben Eingängigem, und gerade aus 
diesem Nebeneinander bezieht das Werk seine starke Wirkung. 
6. / 7. FEb 2016, SA / SO, 19.30 UHr, ALBertInuM
Jeanne d’Arc au bûcher 
Der textdichter der Johanna, Paul Claudel, ist die zentrale 
Figur der katholischen Literatur im Frankreich der ersten 
Hälfte des 20. Jahrhunderts. Als er den Auftrag erhielt, 
den text der Johanna zu verfassen, lehnte er zunächst ab: 
zu groß war seine ehrfurcht vor dem Stoff. 
es bedurfte einer Vision, um Claudel umzustimmen. Schon 
seine Hinwendung zum Katholizismus war aufgrund eines 
erweckungserlebnisses geschehen, das der Achtzehnjäh-
rige während der Vesper am Weihnachtstag in der Pariser 
Kathedrale notre-Dame gehabt hatte. Dabei war Claudel 
alles andere als ein weltferner Mystiker: als Diplomat war er 
in den uSA, Brasilien, Deutschland und Dänemark tätig, vor 
allem aber im Fernen Osten, in China und in Japan. Die dabei 
erworbene Weltgewandtheit und Menschenkenntnis kamen 
seiner schriftstellerischen Arbeit sehr zugute.
ViRtuoSe KatholiSche ReVue
a r t h u r  h o n e g g e r :  » J e a n n e  D ‘ a r C  a u  b u C h e r «
als ästhetische Sorglosigkeit missverstanden werden – Hon-
egger besitzt genügend Ordnungswillen und Schärfe der Ima-
gination, um jeden Verdacht der Beliebigkeit von vornherein 
auszuschließen. Was er präsentiert, hat in gewisser Hinsicht 
den Charakter einer katholischen Revue. Sie benutzt Elemen-
te des antiken Dramas, des mittelalterlichen Mysterienspiels, 
der Oper und sogar des Kinos.
das HEUlEn dEs 
HöllEnHUndEs
Honeggers Johanna ist zwar eine sehr französische Heldin, sie 
kämpft und leidet aber gleichzeitig für die ganze Welt – und 
so darf auch ihre Musik nicht puristisch sein, sondern muss 
sich allem Klingenden öffnen. Und das tut sie: unerhört war 
zur Zeit der Uraufführung etwa der durchdringende Klang 
der Ondes Martenot, eines elektronischen Musikinstruments, 
das später in den Partituren Olivier Messiaens eine große 
Rolle spielen sollte. Bei Honegger dient das Instrument zur 
Darstellung des Heulens des Höllenhundes. Vielleicht ist der 
schnelle Wechsel vom Himmlischen zum Höllischen (und 
zurück...) eine besonders die Musik auszeichnende Fähigkeit. 
Honegger jedenfalls gelingt 
dieser Wechsel in seinem 
Oratorium immer wieder mit 
atemberaubender Virtuosität.
Arthur Honeggers Oratorium verdankt seine Entstehung 
einem Auftrag der russischen Tänzerin und Schauspielerin Ida 
Rubinstein. Es erlebte seine Uraufführung am 12. Mai 1938 in 
Basel. Paul Sacher dirigierte, Rubinstein übernahm die Rolle 
der Jeanne. Die Aufführung war konzertant, szenisch wurde das 
Stück erst vier Jahre später zum ersten Mal aufgeführt.
Der französische Katholizismus war grundsätzlich immer 
kunstfreundlich. Und die Art von Kunst, die er hervorbrach-
te, verdient auch deswegen den Namen katholisch, weil sie 
oft allumfassend sein will – das ist die Wortbedeutung von 
„katholisch“. Das Oratorium ist als Kunstgattung zweifellos 
besonders dazu geeignet, ein Sammelbecken höchst verschie-
dener Formen und Stile zu sein. Honegger präsentiert in der 
„Johanna auf dem Scheiterhaufen“ ein musikalisches Spek-
trum, das vom archaisch 
anmutenden Volkslied bis 
zu aktuellen Jazz-Persiflagen 
reicht. Das sollte keineswegs 
Die geschichte der französischen 
nationalheldin Jeanne d’Arc, der „Jungfrau von Orléans“, 
hat seit Jahrhunderten immer wieder die Künstler inspiriert – 
Dichter, Maler, Bildhauer und eben auch Komponisten. 
Von Albert Breier
„Durch ein musikalisches Spektrum, das vom archaisch 
anmutenden Volkslied bis zu aktuellen Jazz-Persiflagen reicht, 
mit Elementen des antiken Dramas, des mittelalterlichen 
Mysterienspiels, der Oper und sogar des Kinos hat Honeggers 
Oratorium den Charakter einer katholischen Revue.“
Lebemann und Multistilist: 
Arthur Honegger hat aus dem Stoff der 
Heiligen Johanna ein Werk geschaffen, 
bunt wie ein Kirchenfenster
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entstandenen Violinkonzert, oder von einem Zeppelinalarm 
wie Herbert Howells während einer Kriegsnacht des Jahres 
1918, so sind dies nur Belege dafür, dass dem Anfang dieser 
Musik kein Zauber innewohnt, sondern ein Schrecken. Dass 
solche Werke dann trotzdem etwas vom Tröstenden aller Kunst 
haben, ist vielleicht der Grund, aus dem Komponisten immer 
wieder ermutigt werden, ihrer Tätigkeit nachzugehen.
litUrgiscHEs gEdäcHtnis
Auch die katholische Liturgie kann als eine Gedächtnisfeier 
verstanden werden. Christus, das Lamm Gottes (Agnus Dei) 
befahl seinen Jüngern beim Letzten Abendmahl: „Tut dies zu 
meinem Gedächtnis“. Das geschah in der Schreckensnacht, in 
der er verraten wurde. Dass das Gebet des Agnus Dei mit der 
Bitte um Frieden schließt – 
„Dona nobis pacem“ – ist nur 
folgerichtig: Frieden ist der 
Zustand, in dem die Schre-
cken nur noch Erinnerung 
Die Musik ist eine Kunst, die zu ihrem Verständnis die 
Fähigkeit der Erinnerung benötigt. Dass der Erinnerung an 
den Untergang Dresdens mit einem Konzert gedacht wird, ist 
so keineswegs zufällig. Und der Kern dessen, was Gedächtnis 
in der Musik ist, besteht ja nicht im Zurückrufen vergan-
genen Glücks, sondern im Innewerden der Vergänglichkeit 
überhaupt. Musik geht im Erklingen in Rauch auf, wie eine 
Stadt durch einen vernichtenden Angriff im Krieg. Wenn sich 
also die Komponisten von 
schlimmen Ahnungen ins-
pirieren lassen wie Benjamin 
Britten in seinem 1939 
Musik baut auf die Fähigkeit zur erinnerung. und genauso kann 
Musik zum Medium des gedenkens werden, in der Liturgie 
wie im Konzert. Die Feiern zum Dresdner gedenktag und auch 
das traditionelle gedenkkonzert der Dresdner Philharmonie 
bekommen nun seit Kurzem erschreckende Aktualität – durch 
Kriegsflüchtlinge, die in Dresden Schutz vor Bombardierung und 
Heimatverlust suchen. 
Von Albert Breier und Claudia Woldt
„Der 13. Februar bekommt dieser Tag nun noch eine weitere, 
aktualisierte Dimension durch Menschen aus Kriegsgebieten,
die seit kurzem in unserer Stadt leben. Menschen, die viele 
Angehörige verloren haben, die Heimat und Städte in Trümmern 
sinken sahen.“
sind und nicht mehr die Wurzel der Dinge. Wenn der voll-
kommene Friede erreicht wäre, müsste die Musik verstummen. 
Solange aber dieser Zustand nicht erreicht ist, können die 
Komponisten immer wieder aus dem Text der katholischen 
Liturgie schöpfen, einem Text, der über die Jahrhunderte hin-
weg die Kontinuität des Gedächtnisses garantiert hat. 
Wenn dies dann auf ganz verschiedene Weise geschieht, ist das 
nur ein Ausdruck dessen, dass Gedenken auch lebendig macht 
und der Kultur immer neu zur Blüte verhilft.
an damals ErinnErn, Und 
HEUtE bEistEHEn
Erinnerung und Gedenken – für beides steht wie kaum ein 
anderer Tag in Dresden der 13. Februar. Ein wichtiger Tag, 
aber nicht der einzige, an dem sich die Dresdner Philharmonie 
inzwischen musikalisch zum Gedenken an die Opfer 
von Krieg und Vertreibung positioniert. In den letzten Jah-
ren mit Auseinandersetzungen um die „richtige“ Form, die 
„richtigen“ Orte verbunden, bekommt dieser Tag nun noch eine 
weitere, aktualisierte Dimension durch Menschen aus Kriegs-
gebieten, die in unserer Stadt leben. Menschen, die Zerstörung 
und Tod erlebt haben, die Angehörige verloren haben, die 
Heimat und geliebte Städte in Trümmer sinken sahen. 
Für sie kann es, wie das gemeinsame Gedenken am 13. Februar, 
einen Moment der inneren Ruhe, des Friedens, der Versöhnung 
bedeuten, wenn sie Musik hören. Auch deshalb haben sich 
Musiker der Dresdner Philharmonie aufgemacht, um vor ihnen 
in Flüchtlingsheimen Dresdens zu spielen. 
Das Kammerorchester in der Bremer Straße Ende September, 
das Carus Ensemble in Pappritz Anfang November. Ihnen sind 
offene, aufmerksame und dankbare Menschen begegnet, für 
die eine Stunde Mozart, Rossini oder Vivaldi eine Form des 
Ankommens waren. 
Und als es im Oktober hieß, Position zu einem weltoffenen, 
toleranten Dresden zu beziehen, hat das Orchester, noch 
auf England-Tournee, sein Selbstverständnis ins Bild gesetzt: 
„Wir spielen für alle.“
13. FEb 2016, SA, 16.00 UHr, KreuZKIrCHe
Dresdner gedenktag
h i n t E r  d E n  K U l i s s E n
ein MoMent inneRen FRieDenS
m u s i k  u n D  P r o J e k t e  u m  D e n  D r e s D n e r  g e D e n k t a g  2 0 1 6
Kein Lippenbekenntnis: Noch auf England-Tournee 
solidarisierte sich das Orchester mit den 
Flüchtlingen – und ließ in den Aufnahmestationen
 in Dresden Taten folgen.
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Der Namensgeber des im Sommer 
eingeweihten Tokioter Archivs, 
Violinist Szymon Goldberg, war selbst 
von 1925 – 29 Konzertmeister 
der Dresdner Philharmonie.
P o r t r a i t
Seien es die „Dresdner Abende“, Benefizkonzerte für den Arche 
Nova e.V., Musik für Flüchtlinge, oder aber in der Arbeit mit 
Schulklassen, bei der Ausgestaltung von Kreuzkirchenvespern, 
zu Gast bei den Meißner Schlösserkonzerten, bei den Konzer-
ten in der Frauenkirche und vieles mehr – das Philharmonische 
Kammerorchester Dresden ist als einer der „Werbebotschafter“ 
des „großen“ Orchesters in vielfältiger Weise zu erleben. 
1969 von Konzertmeister Günther Siering (neu) gegründet, 
wird es seit 2002 vom Ersten Konzertmeister Prof. Wolfgang 
Hentrich geführt.
Er leitet die Proben, arrangiert Konzerte, wählt das jeweilige 
Programm aus, engagiert, wenn er nicht selbst leitet, Dirigenten 
und Solisten für die Konzerte. Aber 
er betont: „Wir sind ein Ensemble, 
in dem sich jeder gleichermaßen 
einbringen kann. Meine Kollegen 
16. Jan, SA, 19.30 UHr unD 17. Jan 2016, SO, 17.00 UHr, HOCHSCHuLe Für MuSIK 
 neujahrskonzert
als unter 14 oder 16 wie im großen Orchester“, meint Annegret 
Teichmann. Das sei so ähnlich wie bei Opernsängern, für die 
der intimere Liedgesang „Hygiene“ für die Stimme, ergänzt 
Alexander Teichmann. Auch Orchestermusiker profitieren für 
ihr Spiel von kleineren Besetzungen. Und umgekehrt macht 
sich, davon ist Wolfgang Hentrich überzeugt, auch im großen 
Orchester die Spielpraxis positiv bemerkbar, die seine Mitglieder 
in kleineren Formationen ausüben (was selbstverständlich für 
jede Art von kammermusikalischer Erfahrung gilt).
mUsiZiErEn mit FrEUndEn
Wie wird man Mitglied im Kammerorchester? Das sei unter-
schiedlich, meint Hentrich. Er spreche Musikerkollegen direkt 
an, andere würden empfohlen, wieder andere bekundeten selbst 
ihr Interesse. Ein Probespiel wird nicht verlangt – man kennt ja 
die Kollegen aus dem großen Orchester. Für manche Projekte 
werden noch Bläser oder Streicher dazu-„engagiert“, aber der 
Kern sei relativ fest und viele spielten schon etliche Jahre mit. 
Davon profitiert das Ensemble letzten Endes aber nicht nur im 
Klang, sondern auch bei der Programmgestaltung. „Wir pflegen 
und erweitern unser Repertoire ständig. Mein Anspruch ist es, 
mit unseren Programmen Tradition und Moderne zu verbin-
den, Neues im ‚Alten‘ zu entdecken und uns auch ganz neuen 
DReSDneR Klang intiM
D a s  P h i l h a r m o n i s C h e  k a m m e r o r C h e s t e r  i m  P o r t r ä t
Kammermusik kann ganz schön heikel sein, in kleiner 
Besetzung steht jeder ton im rampenlicht. 
Aber gerade große Klangkörper profitieren von 
ihren Kammerorchestern – weil man dort in kollegialem 
Miteinander am Herzen des Orchesterklangs feilt. 
ein gespräch mit dem Leiter, Prof. Wolfgang Hentrich. 
Von Claudia Woldt 
schlagen Werke vor, die sie interessant finden, wir diskutieren  
gemeinsam Fragen der Interpretation und sind uns einig, dass 
der Klang, der uns vorschwebt, nur durch ein intensives Zusam-
menwirken entstehen kann.“ Überhaupt der Klang – für 
Wolfgang Hentrich ist er das zentrale Element des musika-
lischen Ganzen, das Ideal des warmen, flexiblen, typischen 
„Dresdner Klanges“: „Um ihn zu erzeugen, braucht man einen 
festen Stamm von Musikern, mit denen man kontinuierlich über 
Jahre arbeiten kann. Das ist hier möglich, und das unterscheidet 
uns ganz sicher auch von Kammerensembles, deren Mitglieder 
häufig wechseln.“
allE mal HErHörEn!
Zu den ca. 15 Musikern, die den festen Stamm des Kammeror-
chesters bilden, gehören Annegret und Alexander Teichmann, 
beide in der 1. Violine. Sie wurden Ende der 1990er Jahre von 
Prof. Ralf-Carsten Brömsel, dem damaligen Leiter, ins Orchester 
geholt und schätzen vor allem die Möglichkeiten des Zusam-
menspiels, des Aufeinander-Hörens, der größeren Transparenz 
und des intensiveren Miteinanders, die das Musizieren in 
kleiner Besetzung fast zwangsläufig 
bedeutet. „Man ist natürlich als eine 
von vier Geigerinnen in der eigenen 
Stimmgruppe viel stärker gefordert 
D I e  H O H e  K u n S t 
D e r  V e r M I t t L u n g
 Programmvielfalt und Klangschönheit mögen Ansprüche sein, 
an denen sich jedes Kammerensemble messen lassen muss. 
Was man im Philharmonischen Kammerorchester aber zur Kür 
erhebt, ist das engagement in Bildungsprojekten. Ob mit den 
„Vier Jahreszeiten“ in Dresdner Schulklassen, bei Meisterkursen 
an der Dresdner Musikhochschule oder die jüngst im rahmen 
der Konzertreise abgehaltenen Workshops an der tokioter 
university of Arts. Die fanden in erinnerung an Szymon 
goldbergs statt, des ehemaligen Konzertmeisters der Dresd-
ner Philharmonie, und gemeinsam mit japanischen Musik-
professoren und –studierenden. So bringt das Kammer-
orchester Musik hautnah und führt junge Musiker an die 
kammermusika-lische Praxis heran.
Für Wolfgang Hentrich ist der Klang das zentrale 
Element des musikalischen Ganzen, das Ideal des 
warmen, flexiblen, typischen ‚Dresdner Klanges‘:
 „Um ihn zu erzeugen, braucht man einen festen 
Stamm von Musikern, mit denen man kontinuierlich 
über Jahre arbeiten kann. Das ist hier möglich.“
Kompositionen zu öffnen. Uraufführungen stehen genauso auf 
den Programmen wie Werke des Barock, der Romantik oder des 
20. Jahrhunderts.“
Und was waren die ganz besonderen Höhepunkte der vergange-
nen Jahre? „Die Konzerte mit Marek Janowski“, kommt es wie 
aus einem Mund bei den Teichmanns. Das seien Sternstunden 
gewesen. Und Wolfgang Hentrich ergänzt: „Die Konzerte mit 
Rudolf Buchbinder, Vadim Gluzman oder auch mit dem 
Londoner Bachchor – aber da kann ich natürlich nur einige von 
vielen nennen.“ 
Für das Publikum der Dresdner Philharmonie sind vor allem die 
„Dresdner Abende“ zum festen Bestandteil des Konzertplans 
geworden. Der nächste ist am 16. März im Deutschen 
Hygiene-Museum zu erleben, auch wieder mit einem ganz 
besonderen Programm: Das „Musikalische Nachbarland Polen“ 
wird erkundet.
Primus inter pares: Konzertmeister Wolfgang Hentrich (h.l.) 
und seine Musikerkollegen
16. mrZ 2016, MI, 20.00 UHr, DeutSCHeS HygIene-MuSeuM 
 13. Dresdner Abend | Musikalisches nachbarland Polen
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i n t E r V i E w
Der Lokaltermin in einem Berliner Hotel macht Spaß. Man 
merkt gleich, dass Vadim Gluzman der Schalk in den Au-
gen sitzt: Sein freundliches, rundliches Gesicht kennt keine 
Entrücktheit eines sich überirdisch gebenden Künstlers. Der 
israelische Geiger mit ukrainisch-russischen Wurzeln hat bisher 
„Sie Mag Keinen Regen“
D e r  v i o l i n i s t  v a D i m  g l u z m a n  k e n n t 
s e i n e  s t r a D i v a r i  g e n a u
Mit Vadim gluzman gastiert ein großer Fürsprecher der 
Moderne bei der Dresdner Philharmonie: Der ukrainisch-
israelische geiger gilt längst nicht mehr als geheimtipp. nach 
Sachsen kommt er mit Prokofjews zweitem Violinkonzert, 
einem seiner Lieblingsstücke. 
Von Christian Schmidt
nie die Bodenhaftung verloren, betrachtet seinen Beruf mit einer 
geradezu erfrischenden Selbstironie. Wenn man ihn nach dem 
Rezept für eine internationale Karriere fragt, lächelt 
Vadim Gluzman: „Wie das geht? Auf und ab und auf und ab.“ 
Als Geheimtipp gilt er dagegen längst nicht mehr: Die Orches-
ter, mit denen er auftritt, tragen internationale, höchstrenom-
mierte Namen.
Dass der 42-Jährige mit dem zweiten Prokofjew-Konzert nach 
Dresden kommt, überrascht kaum: Das Repertoire des 20. 
Jahrhunderts liegt Gluzman besonders. Uraufführungen von 
Giya Kantscheli, Lera Auerbach und Sofia Gubaidulina machten 
„Sie können nicht nur Fleisch oder nur Eiscreme essen. 
Auch beim Repertoire brauchen Sie eine Balance. 
In dem Moment, da sich die darstellenden Künste nicht 
weiterentwickeln, sterben sie.“
Vadim Gluzman
27./28. mrZ 2016, OSterSOnntAg / OSterMOntAg, 19.30 UHr, ALBertInuM
Sergej Prokofjew: Violinkonzert nr. 2 g-Moll op. 63
Gluzman weltweit bekannt. Besonders seine Prokofjew- 
Aufnahmen gelten inzwischen als Referenzen; die Sonaten be- 
kamen gleich fünf Diapasons d’Or. „Ich mag zeitgenössische 
Musik, weil ich überhaupt das Neue schätze. Sie können nicht 
nur Fleisch oder nur Eiscreme essen. Auch beim Repertoire 
brauchen Sie eine Balance.“ Um den nächsten Beethoven zu 
finden, müssten Musiker wie Publikum ganz viele neue Kompo-
nisten kennenlernen. „In dem Moment, da sich die darstellenden 
Künste nicht weiterentwickeln, sterben sie.“
Diese Mahnung ist beileibe kein Lippenbekenntnis. In Chicago, 
wo Gluzman mit seiner elfjährigen Tochter und seiner Lebens- 
wie Klavierpartnerin Angela Yoffe lebt, rief der Geiger eine eige-
ne Kammermusikreihe ins Leben, deren Programm von Bach bis 
Auerbach reicht. „Ich habe Menschen gesehen, die hinausgingen 
und weinten.“ Vadim Gluzman warnt davor, das Publikum zu 
unterschätzen, sondern sieht eindeutig die Verantwortung bei 
den Labels und Veranstaltern: Ohne Programmpräsenz gebe es 
natürlich auch keine Nachfrage nach Neuer Musik. Allerdings 
auch nicht ohne musische Bildung: „Wer das angeblich Unnö-
tige nicht kennen und schätzen lernt, dem kann man es irgend-
wann am leichtesten wegsparen. Aber ich bin von Natur aus naiv 
und habe Hoffnung.“
Diesen Grundoptimismus scheint Gluzman aus seinem Leben 
gelernt zu haben. Geboren in der ehemaligen Sowjetunion als 
Sohn zweier Musiker, kam er zur Geige auch aus kindlicher 
Eifersucht: „Ich fragte, warum sie ständig andere unterrichteten 
und nicht mich.“ Die Eltern entschieden sich, ihren Jungen auf 
eine Spezialschule zu schicken. In der stürmischen Jugend will 
Gluzman dann ein „Hooligan“ gewesen sein: „Gleich am ersten 
Tag auf der Musikschule schmiss ich mit einem Fußball die 
Scheiben ein – der Ball landete direkt auf dem Schreibtisch 
des Direktors.“
nocH Ein VolltrEFFEr: isaac stErn
Es ist nicht so ganz klar, ob dieser schmunzelnde Mann diese 
Geschichten gerade erfindet. Verbürgt ist nur, dass er 1990 mit 
seinen Eltern nach Israel emigrierte, zufällig Isaac Stern traf und 
auf dessen Fürsprache hin unter anderem an der Juillard School 
studieren konnte. Ein Glücksfall – so wie derjenige, von der 
Stradivari-Gesellschaft in Chicago eine wertvolle Geige aus dem 
Jahre 1690 zur Verfügung gestellt zu bekommen. „Was ich nicht 
wusste, war, dass Itzhak Perlman auf diesem Instrument all seine 
berühmten Aufnahmen gemacht hatte.“ Entsprechend emotio-
nal ist Gluzmans Verhältnis zu seinem „Werkzeug“, wie er es 
nennt. „Hölzer haben Stimmungen, die Geige mag zum Beispiel 
keine Regentage. An einem Tag, an dem ich ihr zu viel rohes 
Repertoire zumute, brauchen wir beide eine Pause. Ich habe viel 
von ihr gelernt, und sie hat mich auch verändert.“
A L L e n  e r n S t e S  r O M A n t I K e r
Vadim gluzman ist vielleicht einer der wenigen echten romantiker 
auf seiner dereinst von leopold auer gespielten stradivari von 1690. 
Er wird besonders für seinen warmen, vollen Klang in der tradition des 
19. und 20. Jahrhunderts gelobt. die wochenzeitung „die Zeit“ bekann-
te kürzlich, „vor seinem musikalischen Ernst niederknien“ zu wollen. der 
israelische geiger ist regelmäßig zwischen chicago, london, leipzig und 
san Francisco bei den bedeutendsten orchestern und Festivals zu gast. 
Vadim gluzmans Vorliebe für das zeitgenössische repertoire schlägt sich 
in einem breiten repertoire von Ur- und Erstaufführungen namhafter 
Komponisten wie Giya Kancheli, Lera Auerbach und Sofia Gubaidulina 
nieder. gluzman wurde 1973 in der Ukraine geboren und emigrierte 
1990 mit seinen Eltern nach israel. heute lebt er mit seiner Familie 
in chicago.
Klingender Schatz: Die Stradivari von 1690 ist ein Instrument 
mit ganz eigenwilliger Charakteristik. 
Daran musste sich Vadim Gluzman erst einmal gewöhnen.
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Ein bisschen unheimlich ist er mit seiner Repertoirekenntnis 
und seinen musikhistorischen Expertisen ja schon, dieser Herr 
Forck, der sehr freundlich und bescheiden, aber doch bestimmt 
wirkt in dem, was er tut. Da er die Hälfte aller Partituren aus 
den europäischen Bibliotheken zu kennen scheint, kann Forck 
auS alt Mach neu
b e r n h a r D  F o r C k  i s t  e i n  e r F r i s C h e n D 
u n D o g m a t i s C h e r  b a r o C k m u s i k e r
Bernhard Forck entspricht ziemlich genau dem, was man sich 
unter einem Vollblutmusiker vorstellt: ein groß gewachsener 
Wuschelkopf, der nicht nur Meister seiner geige ist, sondern 
über ein unglaublich profundes Wissen verfügt. 
Von Christian Schmidt
Zusammenhänge herstellen und Bezüge finden, die bisher noch 
jeden musikwissenschaftlichen Abriss in kleinen historischen 
Zeitfenstern in den Schatten stellen. Dazu kommt ein beein-
druckendes Gedächtnis für musikpraktische Erfordernisse, 
das Forck zu einem unschätzbaren Dramaturgen und Künstler 
gleichermaßen macht.
Und doch, es geht auch um profane Dinge. „Bitte denk an dein 
Mittagessen“, gibt der Musikus augenscheinlich einem seiner 
drei Kinder zu verstehen, während er sich in der anderen Ecke 
des Zimmers auf die Frage konzentrieren muss, ob die Alte-
Musik-Szene je dogmatisch war. „Sie musste sich nur absetzen 
i n t E r V i E w
2./3. apr 2016, SA / SO, 18.00 UHr / 11.00 Und 18.00 UHr, DeutSCHeS HygIene-MuSeuM
Mozart in Böhmen
9./10. Jan 2016, SA / SO, 20.00 UHr / 19.00 UHr, SCHLOSSKAPeLLe IM reSIDenZSCHLOSS
Bach & Söhne
vom herkömmlichen Musikbe-
trieb“, blickt Forck milde zurück. 
„Wenn man etwas Neues beginnt, 
muss man nun mal drastischer 
sein. Das alte Instrumentarium wurde von der anderen Seite ja 




Bernhard Forck muss das genau wissen. Er kann auf Darmsaiten 
spielen und – wie demnächst als doppelter Debütant bei der 
Dresdner Philharmonie – ebenso gut mit modernem Instrumen-
tarium arbeiten. Schon in den Achtzigerjahren, als die histo-
rische Aufführungspraxis selbst beim österreichischen Pionier 
Nikolaus Harnoncourt noch in den Kinderschuhen steckte, 
durfte er dessen Kurse in Salzburg besuchen. Ein handschrift-
licher Brief Harnoncourts höchstpersönlich hatte damals das 
DDR-Innenministerium erweichen können, das nötige Visum 
auszustellen. Sein Engagement im heutigen Konzerthausorches-
ter Berlin, das er 1986 annahm, garantierte dem damals 23-Jäh-
rigen bestenfalls den Broterwerb bis zur Wende: Schon zwei 
Jahre zuvor trat er der heutzutage unangefochten renommierten 
Ostberliner Akademie für Alte Musik bei, deren Konzertmeis-
ter er bis heute ist. Zusätzlich leitet er seit einigen Jahren das 
Händelfestspielorchester in Halle, gibt Kurse und lehrt an der 
Berliner Musikhochschule „Hanns 
Eisler“. Der Fachidiotie schob er 
gleichwohl früh einen Riegel vor: 
Seit 1995 beschäftigt sich Forck auch mit der Neuen Wiener 
Schule und gründete extra dafür ein Streichquartett.
Die Initialzündung, sich mit barocken Instrumenten auseinan-
derzusetzen, verdankte Forck einer Kommilitonin, die ihm als 
Jugendlichem Bach und Vivaldi auf einer alten Geige vorspielte. 
„Ich wusste genau: Das wollte ich entdecken.“ Und so beschäf-
tigte sich schon der Jungstudent neben seiner Ausbildung auf 
der modernen Violine mit dieser Art des Musizierens, als die 
meisten Kollegen noch die Nase rümpften und Barockmusik, 
wenn sie überhaupt aufs Programm fand, mit öligem Vibrato 
romantisierten.
Heutzutage sollte auch für moderne Orchester wenigstens die 
historische Informiertheit absoluter Standard sein. „Die Instru-
mente der Zeit sagen einem sehr viel mehr als irgendwelche 
schriftlichen Traktate. Sie geben einem andere Möglichkeiten“, 
meint Bernhard Forck, ohne die Verwendung von Darmsaiten 
einzufordern. „Habe ich die Erfahrungen auf alten Instrumenten 
gesammelt, kann ich sie auch auf moderne übertragen. Mir ist 
wichtig, dass uns die Musik heute anspricht, dass sie uns etwas 
zu sagen hat.“ Dafür sei die physische Beschaffenheit einer Gei-
ge nicht so wesentlich. „Ich möchte vielmehr lebendig machen, 
was damals spannend war.“
„Habe ich Erfahrungen auf alten Instrumenten 
gesammelt, kann ich diese problemlos auch auf 
moderne Instrumente übertragen. 
Mir ist vor allem wichtig, dass uns die Musik heute 
anspricht, dass sie uns etwas zu sagen hat.“
Bernhard Forck
B E i  h ä n d E l  Z U  h a U s E
Bernhard Forck spielt bereits seit seinem fünften geburtstag Violine. geboren 1963 als sohn 
des evangelischen landesbischofs in Brandenburg, gewann er noch als schüler der Berliner 
spezialschule für musik zahlreiche wettbewerbe. Zu ddr-Zeiten erarbeitete er sich schnell 
den ruf eines ostdeutschen harnoncourt, weil er sich schon während des studiums mit der 
historischen aufführungspraxis auf alten instrumenten befasste. neben seinem Engage-
ment im Berliner sinfonieorchester, das er 1989 wieder aufgab, wurde er Konzertmeister 
der akademie für alte musik Berlin und leitet seit 2007 auch das händelfestspielorchester 
in halle (saale), mit dem er über seine Engagements für die händelfestspiele auch eine 
Konzertreihe „händel zu hause“ begründet hat. Vielfach ausgezeichnete cd- und opern-
produktionen machten den 52-Jährigen einem breiten Publikum bekannt.
Unheimliche Repertoirekenntnis, unheimlich 
guter Musiker: Bernhard Forck hat Barock im Blut, 
durchstreift aber ab und an auch 
die Musik der Zweiten Wiener Schule
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Musizieren und Komponieren sind für Fazil Say untrennbar 
miteinander verbunden. „Als ich mit fünf Jahren in Ankara 
Klavier spielen lernte, habe ich sofort mit dem Instrument 
experimentiert. Schon ein paar Jahre später begann ich eigene 
Stücke zu schreiben. Beides hat sich in meinem Leben zu einem 
großen Ganzen gefügt.“ Der türkische Künstler überrascht sein 
Publikum stets aufs Neue, als preisgekrönter Interpret klassi-
schen Repertoires, als virtuoser Improvisator oder als Schöpfer 
eigener Werke, die auf kühne Weise Brücken zwischen unter-
schiedlichen Kulturen schlagen. 
Fazil Says Lehrer Mithat Fenmen, der in Paris bei der Pianis-
tenlegende Alfred Cortot studiert hatte, ermunterte den Jungen, 
erst seiner Fantasie freien Lauf zu lassen, bevor er sich mit 
den unvermeidlichen Etüden beschäftigte. Wohl kaum einem 
Zuhörer bleibt heute unbemerkt, dass Says Kompositionen tief 
mit seinem eigenen Leben verbunden sind und das kulturelle 
Erbe seiner Heimat reflektieren. Neben zahlreichen Klavier-, 
Orchester- und Vokalwerken sowie Filmmusiken schrieb er 
auch zwei Sinfonien, von denen sich die erste, die im Jahr 2009 
vollendet wurde, mit der Stadt Istanbul auseinandersetzt. Kurz 
darauf entstand die „Mesopotamia Symphony“, die nun mit der 
Dresdner Philharmonie unter Leitung von Michael Sanderling 
ihre Deutschlandpremiere erlebt. 
ElEKtromagnEtiscHEr scHUtZEngEl
Im antiken Zweistromland Mesopotamien zwischen Euphrat 
und Tigris, das sich vom heutigen Südosten der Türkei bis zum 
Persischen Golf erstreckte, sind im Laufe der Geschichte viele 
Kulturen entstanden. Seit jeher hat es dort aber auch Krieg 
und Terror gegeben, erklärt Say. „Die Vorstellung von einer 
Todeskultur zieht sich deshalb 
wie ein roter Faden durch die 
Sinfonie und wird durch verschie-
dene Leitmotive variiert.“ In dem 
groß besetzten Orchesterwerk 
experimentiert der Komponist nicht nur mit den traditionel-
len westlichen und orientalischen Instrumenten. Zum Einsatz 
kommt beispielsweise auch das aus den Zwanzigerjahren des 
vorigen Jahrhunderts stammende Theremin, dessen Klang mit 
Hilfe elektromagnetischer Wellen erzeugt wird. „Ein sehr inte-
ressantes Instrument, das klingt wie die Stimme eines Außerir-
dischen“, erzählt er. „Das passt zu der Rolle der Sängerin in der 
Sinfonie. Sie stellt einen Engel dar, der Mesopotamien vor der 
Kultur des Todes bewahren soll. Angesichts der heutigen Situ-
ation in Syrien und im Irak ist ein Schutzengel für die Region 
notwendiger denn je zuvor.“ Als Say sein Stück schrieb, war 
das Ausmaß des Flüchtlingsstroms in Richtung Europa noch 
nicht absehbar. „Immer wieder werde ich gefragt, ob Musik als 
Sprache zwischen verschiedenen Kulturen vermitteln kann. 




Bevor im Albertinum Fazil Says 
eigenes Werk erklingt, präsentiert 
er sich dem Publikum als Pianist. Von Ludwig van Beethoven 
– dessen spätere Neunte Sinfonie mit der „Ode an die Freude“ 
zu einer Hymne für Brüderlichkeit und Völkerfreundschaft 
geworden ist – nimmt sich Fazil Say gemeinsam mit den Phil-
harmonikern das Klavierkonzert Nr. 3 c-Moll op. 37 vor. „Es ist 
ein wunderbares Orchester, das einen traditionellen deutschen 
Klang pflegt“, sagt der Künstler, der hier zuletzt im Februar 
2013 unter Leitung von Sanderling als Solist in Dmitri Schos-
takowitschs Konzert für Klavier, Trompete und Streichorches-
ter c-Moll op. 35 auftrat. Bei der Gelegenheit kam auch Says 
Konzert für Trompete und Orchester op. 31 zur Aufführung. 
„Früher wollte ich auf den Partituren anderer Komponisten 
immer auch meine eigene Handschrift hinterlassen. Wahr-
scheinlich verspürt jeder Musiker das Bedürfnis, seinen inneren 
Urklang herauszulassen“, gesteht er. „Inzwischen steht für mich 
aber die Texttreue an erster Stelle.“
Mit der „Mesopotamia Symphony“ nähert sich der vielseitige 
Künstler den kulturellen Wurzeln seiner Heimat. 
Vor der deutschen erstaufführung des monumentalen Werks 
ist er im Lichthof des Albertinums aber zuerst noch 
als Beethoven-Interpret zu erleben.
 Von Corina Kolbe
i n t E r V i E w
9./10. apr 2016, SA/SO, 19.30 UHr LICHtHOF ALBertInuM
Mesopotamia Symphony
ein engel FüR MeSoPotaMien 
F a z i l  s a y  a l s  k o m P o n i s t  u n D  P i a n i s t
In seiner Heimat ist Fazil Say bei dogmatischen 
Konservativen heiß umstritten. Bis heute muss sich 
der Musiker immer wieder vor Gericht für 
seine Äußerungen zur Politik verantworten.
Komponist und Pianist: In Dresden sind beide 
Facetten des Musikers Fazil Say zu erleben
„Die Sängerin in der Sinfonie stellt einen Engel 
dar, der Mesopotamien vor der Kultur des Todes 
bewahren soll. Schon immer hat es dort Terror und 
Krieg gegeben. Ein Schutzengel für die Region 
ist heute notwendiger denn je zuvor.“ 
Fazil Say
D e u t S C H L A n D - P r e M I e r e
In seiner 2012 in Istanbul uraufgeführten Mesopotamia 
Symphony op. 38 entwirft Fazil Say ein Porträt der jahr-
tausendealten Kulturlandschaft Mesopotamien, die auch 
einen teil seiner Heimat türkei umfasst. Das zehnsätzige 
Werk mit einer Länge von über 50 Minuten handelt von den 
Flüssen euphrat und tigris, der Symbolkraft von Sonne und 
Mond und den blutigen Kriegen, die die region bis heute 
erschüttern. Im Zentrum des Werkes steht Says Vorstellung 
von einer „Kultur des todes“. Das breite Spektrum der Instru-
mente reicht von Bassflöte, Bassblockflöte, Klavier und Harfe 
bis zu den türkischen Kudüm-trommeln, dem elektronischen 
theremin, das ohne Berührung durch die Hände gesteuert 
wird, und dem Percussion-Instrument Waterphone, das unter 
Verwendung von Wasser mit einem Cellobogen gespielt wird. 
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Drei Kirchen gibt es in Deutschland, die für Studioaufnahmen 
genutzt werden: in Frankfurt/Main, in Berlin – und, Dresdner 
Musikkenner wissen das natürlich, in der sächsischen Landes-
hauptstadt. Ihr Entwurf stammt 
vom Leipziger Architekten Georg 
Weidenbach, der entschied, die 
legenDäRe auFnahMen, 
MaDe in DReSDen
k l a n g  m i t  W e l t n i v e a u :  D i e  D r e s D n e r  l u k a s k i r C h e
Plattensammler geraten ins Schwärmen, kommt die rede auf 
das Musikstudio in der Lukaskirche. Ob der „ring“ mit Marek 
Janowski, das Bachsche Weihnachtsoratorium unter Martin 
Flämig oder kürzlich die neue CD der Philharmonie 
mit Beethoven und Schostakowitsch: hier ereignen sich 
interpretatorische Sternstunden. 
Von Martin Morgenstern
neue Lukaskirche wegen der ungewöhnlichen „Hanglage“ von 
Nord nach Süd auszurichten. Nach dreizehn Jahren Bauzeit 
war sie im März 1903 geweiht worden. Der imposante, 83 
Meter hohe Kirchturm stand also nur reichlich vierzig Jahre, 
bevor die Lukaskirche 1945 in Flammen aufging. Die Instand-
setzung der Kirche drei Jahre später gelang nicht gut; als große 
Putzbruchstücke von der Decke fielen, zog die Gemeinde 
wieder aus, und eine umfangreichere Sanierung begann, die 
bis 1972 dauern sollte.
1972 ist denn auch als eigentliches „Geburtsjahr“ des Lukaskir-
chen-Tonstudios anzusehen, auch 
wenn hier schon früher Schallplat-
tenaufnahmen entstanden (bereits 
„Es ist reizvoll aufzuzeigen, wie lange und wie weit 
Beethovens Geist reicht und Vorbild war. 
Insofern kann es übrigens auch reizvoll sein, eine 
Beethoven-Sinfonie aus dem Blickwinkel einer gerade 
vernommenen Schostakowitsch-Sinfonie zu hören.“ 
Michael Sanderling
literatur: Dieter Härtwig, „Die Dresdner Philharmonie. Eine Chronik des Orchesters 1870 bis 1970“. VEB Deutscher Verlag für Musik, 1. Auflage 1970.
Annette Dubbers, Andreas Berndt, Claudia Posselt und Dirk Schumann (Hrsg: Landeshauptstadt Dresden, Amt für Kultur und Denkmalschutz). „Verlorene Kirchen. Dresdens zerstörte gotteshäuser. 
Eine Dokumentation seit 1938“. 2. Auflage 2014.
fünfzehn Jahre früher die erste, der »Rosenkavalier« von Richard 
Strauss; Mitwirkende waren damals Irmgard Seefried und Diet-
rich Fischer-Dieskau, die Staatskapelle und Staatsopernchor un-
ter der Leitung von Karl Böhm gewesen). Das Studio entstand 
unter der Federführung des Dresdners Herbert Burkhardt. Und 
seit nunmehr gut vierzig Jahren helfen die Einnahmen durch die 
akustische „Untervermietung“, die weitere Instandsetzung der 
Kirche voranzubringen.
JanoWsKi, masUr, KaraJan, 
blomstEdt, sinopoli
Legendäre Aufnahmen sind hier auf Platte gebannt worden. 
Rudolf Kempe lenkte die Staatskapelle in den siebziger Jahren 
durch zahllose Werke von Richard Strauss. Kurt Masur und 
Annerose Schmidt musizierten mit der Philharmonie eine heute 
legendäre Reihe von Mozart-Klavierkonzerten; auch eine inter-
essante Schostakowitsch-Platte mit dem Oistrach-Schüler und 
späteren Professor der Dresdner Musikhochschule, dem Kunst- 
und Nationalpreisträger Gustav Schmahl, entstand hier unter 
Masurs Leitung. Kurt Sanderling spielte mit der Staatskapelle 
Werke von Weber und Brahms ein. Herbert von Karajan goss 
die „Meistersinger“ auf Platte, und Marek Janowski dirigierte 
hier von 1980 bis 1983 den gesamten Wagnerschen „Ring“. 
Masur, Jochum, Blomstedt, Flämig und Sinopoli zelebrierten 
hier Bruckner, Herbert Kegel legte eine Gesamteinspielung der 
Beethoven-Sinfonien und eine „Erste“ von Mahler vor. Kurz: 
viele, viele Orchesterdienste der Staatskapelle und der Philhar-
monie wurden und werden hier abgeleistet, auch der Kreuzchor 
ist oft zu Gast. Und beliebt ist das Gotteshaus natürlich auch für 
Konzerte, sei es mit der Singakademie Dresden, mit den Univer-
sitätsorchestern oder mit Hermann van Veen.
Auch die jüngsten Aufnahmen der Dresdner Philharmonie für 
die CD-Reihe mit Beethoven- und Schostakowitsch-Sinfonien 
unter ihrem Chefdirigenten (der bereits 1989 als junger Cellist 
an Aufnahmen in der Lukaskirche beteiligt war) sind wieder 
hier entstanden. Sie lassen aufhorchen – was jedoch weniger an 
der nach der Wende erneuerten Studiotechnik liegt, als vielmehr 
an den Klangvorstellungen, an denen Michael Sanderling in 
den letzten Jahren gemeinsam mit dem Orchester gefeilt hat. 
Der neue, der „aufgeklärte Dresdner Klang“ – kann man das so 
nennen? Auffällig ist jedenfalls, mit welcher stilistischen 
Flexibilität das Orchester gerade bei Beethovens Sechster Sin-
fonie zu Werke gegangen ist. Das müssen Sie hören!
h i n t E r  d E n  K U l i s s E n
d i E  V i s i t E n K a r t E  K l a n g l i c h E r  V i E l F a l t
„ich versuche, die dinge, die ich in der Beethovenschen Partitur lese an artikulati-
ons-, Phrasierungs- und dynamikhinweisen sehr genau aufzuzeigen, ohne dabei 
formal zu bleiben. ich versuche abzuleiten, was etwa Beethoven – wenn ich bei der 
‚sechsten‘ bleiben darf – wirklich bei dem gewitter an Furcht haben wollte. das ist 
ein plakatives Beispiel, aber deswegen ein sehr gutes. wir wissen inzwischen, dass 
ein Klangbild zu Entstehungszeiten der sinfonie durchaus rauer geklungen hat als 
das, was wir in mitteleuropa nach Erleben eines französisch-impressionistischen 
Kolorits gewohnt waren zu benutzen. die notwendige Flexibilität ist im Übrigen 
auch etwas, das mich bewogen hat, Beethoven und schostakowitsch zu paaren: das 
Orchester ist in der Lage, trotz Beibehaltung seiner ‚Visitenkarte‘ – des spezifischen 
dresdner Klangs – zwei völlig unterschiedliche Klangbilder anzubieten, die auf ihre 
weise unverwechselbar sind und mit der dresdner Philharmonie in Verbindung ge-
bracht werden können und sollen.“ 
Michael Sanderling
Genius loci: Bereits 1989 war Michael Sanderling als Cellist in der 
für ihre Aufnahmen berühmten Lukaskirche zu Gast. 
Mit der Dresdner Philharmonie startete er jetzt seinen Zyklus aller 
Sinfonien von Beethoven und Schostakowitsch
Einen filmischen Eindruck von den Aufnahmen kann man hier 
gewinnen:  www.dresdnerphilharmonie.de/cd-trailer
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Auch für einen Kruzianer ist der Weg vom 
Sänger zum Komponisten nicht unbedingt geradlinig. 
Bei torsten rasch führte er über die rockmusik: 
seine Begeisterung galt gruppen wie „yes“, „genesis“
 oder „King Crimson“. 
Von Albert Breier
17. apr 2016, SO, 18.00 UHr KreuZKIrCHe
Kruzianer und Komponist
geSang ohne StiMMe
t o r s t e n  r a s C h :  v i o l i n k o n z e r t  ( u a )
a P r o P o s
Klassische und zeitgenössische Musik kannte Rasch zunächst 
nur aus dem Repertoire des Kreuzchors. Komponieren wollte 
er aber schon sehr früh: Er beschrieb unzählige Notenpapier-
blätter mit langen, an die Rockmusik angelehnten Suiten, die 
noch heute in halbverschollenen Kisten schlummern. Seine 
pianistischen Fähigkeiten und sein Talent beim Improvisieren 
waren dabei eine große Hilfe. Später eignete sich Rasch dann 
aber die gesamte europäische 
Musiktradition an. Sie lebt in ihm 
und in seinem Komponieren, und 
er legt Wert darauf, dass man das 
auch hört. Rasch fasst diese Haltung in ein Bild: „Ich habe nicht 
vor, das Haus neu zu erfinden und die Decke zum Fußboden zu 
machen. Ich möchte das Haus aber natürlich neu gestalten mit 
meiner Sprache, mit meinen Ideen.“ 
Von den großen Meistern der Vergangenheit schätzt Rasch 
Monteverdi, Bach, Beethoven, Schubert, Wagner, Mahler und 
vor allem Joseph Haydn. Die klassische Moderne steht ihm 
nahe in Gestalt der Werke Schönbergs, Bergs und Weberns, 
aber auch Waltons, Eislers und K. A. Hartmanns. Und auch der 
sehr originelle, in Deutschland nicht genug bekannte tschechi-
sche Komponist Luboš Fišer, der wie Rasch auch als Komponist 
von Filmmusik hervorgetreten ist, hat ihn stark beeinflusst. 
Unter den Zeitgenossen fühlt er 
sich etwa Krzysztof Penderecki, 
Humphrey Searle und Pēteris 
Vasks verbunden.
Als Komponist ist Torsten Rasch Dramatiker. Oper und 
Filmmusik sind für ihn bevorzugte Gattungen, in beiden ist 
er mit bemerkenswerten Arbeiten hervorgetreten. 2013 war in 
Chemnitz seine Oper „Die Herzogin von Malfi“ zu erleben, 
die zuvor in London uraufgeführt worden war. Weniger als die 
Ausfüllung einer Form interessiert Rasch die Darstellung einer 
dramatischen Abfolge, eines Weges vom Dunklen ins Helle 
oder umgekehrt. Dieser Weg soll voller Kontraste und span-
nungsvoller Ereignisse sein. Die Violine ist für Rasch als Pro-
tagonist eines Dramas besonders geeignet, weil ihr Klang dem 
der menschlichen Stimme besonders nahe kommt. Gleichzeitig 
ist sie viel agiler und flexibler, wobei der Gesangscharakter aber 
immer zentral bleibt. So sieht Rasch auch keinen Gegensatz 
zwischen Virtuosität und Kantabilität. Virtuosität um ihrer 
selbst willen hält er für langweilig, während für ihn auch die 
Kantabilität durchaus virtuose Fähigkeiten verlangen kann. 
Mit dem Spiel des Solisten Wolfgang Hentrich ist Rasch seit 
langem vertraut. Hentrichs Art, mit der Violine umzugehen, hat 
Rasch beim Kompositionsprozess immer vorgeschwebt. Gerade 
das hat ihn aber auch gereizt, seinen Solisten gewissermaßen 
auf die Reise zu schicken, Extreme auszuloten und Dinge zu 
versuchen, die in dessen Repertoire möglicherweise nicht ganz 
so präsent sind, von denen Rasch aber überzeugt ist, das Hen-
trich sie meistern wird. Auch bei der Dresdner Philharmonie 
fühlt Rasch sich in guten Händen. Er kennt viele Musiker und 
schätzt deren offenen Blick auf Neues.
Besorgt zeigt sich Rasch, wenn es um die Zukunft der deut-
schen Orchesterlandschaft geht. Er befürchtet, dass durch 
Sparen am falschen Ort die große deutsche Orchester- und 
Theatertradition, die in der Welt einmalig ist, stark gefährdet 
wird. Vom Publikum erhofft sich Rasch einen aktiveren Wider-
stand gegen diese Entwicklung. Und für die Zukunft wünscht 
er sich in Deutschland eine unbefangenere Wahrnehmung des 
ganzen Reichtums heute komponierter Musik, nicht beein-
trächtigt durch dogmatische Tendenzen. Es gebe noch viel zu 
viele Musik, die zwar in Deutschland komponiert werde, aber 
im Land selbst nicht zu hören sei.
„Weniger als die Ausfüllung einer Form interessiert 
Rasch die Darstellung einer dramatischen 
Abfolge, eines Weges vom Dunklen ins Helle oder 
umgekehrt. Dieser Weg soll voller Kontraste und 
spannungsvoller Ereignisse sein.“
W e S t - ö S t L I C H e  S P I e g e L u n g e n
torsten rasch ist in Dresden geboren und sang von 1975 bis 
1983 im Kreuzchor. Ab 1986 studierte er Komposition und Kla-
vier an der Hochschule Carl Maria von Weber. rasch ist nach dem 
Fall der Mauer nach Japan ausgewandert. In dem ostasiatischen 
Land hat er von 1990 bis 2005 gelebt. Der Komponist hat sich in 
Japan weniger mit der einheimischen Musiktradition beschäftigt 
als mit der europäischen: er hat seinen Aufenthalt genutzt, um auf 
diese einen neuen Blick zu gewinnen und entdeckungen zu ma-
chen. Dazu bot das reichhaltige Angebot an Musik aller Art in Japan 
die besten Möglichkeiten. rasch schätzt das Interesse der Japaner 
an den entlegensten Formen von Musik und Kunst außerordentlich, 
seiner Ansicht nach übersteigt es bei weitem das der europäer. Stark 
geprägt hat ihn die japanische „Kultur des Zusammenlebens“, die er 
in europa sehr vermisst.
Leidenschaftliche Fürsprecher: Der Erste Konzertmeister 
Wolfgang Hentrich (l.) ist der Uraufführungssolist, Leo MacFall 
(r.) wird die Dresdner Philharmonie leiten
26 27
soUFFlé à la Haydn
Längst zählt Alison Balsom, deren Repertoire vom italienischen 
Barock und von Bach bis zur Gegenwart reicht, zu den weltweit 
bekanntesten Interpretinnen ihres Fachs. Für ihr Können erhielt 
die Solistin zahlreiche Auszeichnungen, darunter auch einen 
ECHO in der Sparte „Instrumentalistin des Jahres“. Bei ihrem 
Debüt mit der Dresdner Philharmonie und ihrem Chefdirigen-
ten Michael Sanderling spielt sie Trompetenkonzerte von 
Giuseppe Tartini und Joseph Haydn. „Beide Werke sind mir 
persönlich sehr wichtig. Besonders schätze ich das Es-Dur-
Konzert von Haydn, eine seiner brillantesten Kompositionen 
und wie geschaffen für eine Kirchenakustik“, erzählt sie. 
„Vom Spieltechnischen her ist das Stück nicht besonders 
schwierig. Stilistisch gesehen ist es jedoch äußerst anspruchs-
voll. Musik aus der Zeit der Klassik erinnert mich manchmal 
an ein Soufflé, das sofort zusammenfällt, wenn man es nur ein 
bisschen zu lange im Ofen lässt.“
Das Konzert von Giuseppe Tartini in D-Dur sei ursprünglich 
für Violine komponiert worden, sagt Balsom. Wie andere für 
Trompete transkribierte Werke von Barockkomponisten, etwa 
von Vivaldi, Albinoni oder Marcello, stelle auch das Tartini-
Konzert besondere Anforderungen an die Virtuosität des 
Interpreten. „Es muss sehr farbenprächtig, freudig und extro-
vertiert gespielt werden“. 
Für Haydn wechselt sie von der Piccolotrompete zur Es-Trom-
pete. „Sie hat genau das richtige Timbre für die Zeit, in der das 
Stück entstanden ist. Auch wenn ich es schon oft aufgeführt 
habe, entdecke ich es jedes Mal neu. Es ist so, als würde ich ein 
buntes Kirchenfenster betrachten. Je nachdem, wie das Licht 
einfällt, sieht es immer anders aus.“
Alison Balsom ist sich darüber bewusst, welche emotionale 
Bedeutung die im Zweiten Weltkrieg völlig zerstörte und 
2005 erneut geweihte Frauenkirche für die Dresdner hat. 
„Für mich als Britin ist es ein großes Privileg, in dieser Kirche 
musizieren zu dürfen. Vor einigen Jahren habe ich hier bereits 
ein Programm mit Werken deutscher und britischer 
Komponisten aufgeführt. Alle Schrecken des Krieges waren 
in dem Moment wieder spürbar. Es gibt wohl keinen besseren 
Weg, Völker miteinander auszusöhnen, als gemeinsam Musik 
zu erleben.“
„Auch wenn ich ein Stück schon oft 
aufgeführt habe, entdecke ich 
es jedes Mal neu. Es ist so, als würde ich 
ein buntes Kirchenfenster betrachten. 
Je nachdem, wie das Licht einfällt,
sieht es immer anders aus.“ 
Alison Balsom
Der imposante Sakralbau gehört zu den Interimsspielstätten, 
die die Philharmonie bis zur Fertigstellung des neuen Kon-
zertsaals im Kulturpalast nutzt. In der Saison 2015/16 werden 
diese historisch bedeutsamen Dresdner Orte als „Klangräume“ 
vorgestellt, deren jeweils spezifische Innenarchitektur das 
Konzerterlebnis des Publikums entscheidend mitprägt.
Balsom, die als Siebenjährige mit dem Trompetenspiel begann 
und später an der renommierten Guildhall School of Music and 
Drama in London studierte, erinnert sich noch an ihr erstes 
Konzert, das sie mit Kommilitonen in der St Paul‘s Cathedral 
aufführte. „Es war ein unglaubliches Erlebnis, denn die Nach-
hallzeit in der Kirche beträgt sieben Sekunden.“ In normalen 
Konzertsälen liegt der Richtwert bei etwa zwei Sekunden. 
Ist die Frauenkirche leer, hält sich ein Ton dort auch sechs 
Sekunden lang, während er bei voll besetzten Rängen in drei 
Sekunden verklungen ist.
Wenn Musik in einer großen Kirche erklingt, scheint es der 
Trompeterin Alison Balsom, so als höre sie Engel musizieren. 
„Für mein Instrument ist eine solche Akustik einfach traum-
haft“, schwärmt sie. „Der Klang blüht förmlich auf, während er 
sich in die Höhe bewegt.“ In der Frauenkirche, wo sie im April 
mit der Dresdner Philharmonie unter Leitung von Michael 
Sanderling auftritt, können sich die Töne in einem riesigen 
Innenraum mit fünf Emporenebenen und einer über 36 Meter 
hohen Innenkuppel frei entfalten.
Spielorte, an denen der Klang ins schier unendliche aufsteigt, 
sind für Alison Balsom unübertrefflich – so auch die 
Dresdner Frauenkirche. Dort präsentiert sich die Britin nun mit 
glanzvollen Werken von Joseph Haydn und giuseppe tartini. 
Von Corina Kolbe
K L A P P e  H A L t e n ! 
Eines der beliebtesten trompetenkonzerte aller Zeiten verdankt seine Existenz einem einfallsreichen instrumen-
tenbauer. Ende des 18. Jahrhunderts erfand der wiener hofmusiker anton weidinger die Klappentrompete, 
auf der im gegensatz zur naturtrompete auch tiefere melodien und chromatische durchgänge gespielt werden 
konnten. Joseph haydn ließ sich durch das neuartige instrument zu seinem Konzert für trompete und orches-
ter Es-dur inspirieren. Erstmals öffentlich aufgeführt wurde das werk im Jahr 1800 am wiener Burgtheater, 
mit weidinger als solisten. auch wenn das hörerlebnis für haydns Zeitgenossen ungewohnt war, hatte das 
erste Konzert für moderne trompete sofort großen Erfolg. die Klappentrompete wurde allerdings wenig  
später durch die heute übliche Ventiltrompete abgelöst. 
 K l a n g r a U m
23. apr 2016, SA, 20.00 UHr, FrAuenKIrCHe
trompete und Orchester
36 MeteR biS zuM hiMMel 
t r o m P e t e n k o n z e r t e  i n  D e r  F r a u e n k i r C h e
Hoher Platzbedarf: Für Alison Balsom lässt 
erst ein Klangraum wie die Frauenkirche das Gold 
ihrer Trompete richtig aufblühen
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Auch „Praktikant“ genannt, ist ein Substitut im Orchester nicht 
einfach ein „Ersatz“ und auch kein für ein einzelnes Konzert 
„geborgter“ Profi-Gast (ein Sternchen!), sondern über mindes-
tens ein Jahr eine der vielen Stimmen des Klangkörpers. 
Ein Substitut studiert noch, sammelt aber parallel schon prak-
tische Orchestererfahrung. Voraussetzung ist ein erfolgreich 
absolviertes Probespiel. Rebecca Fröhlich, die im 4. Jahr 
Kontrabass an der Dresdner Musikhochschule studiert, erinnert 
sich: „Ich habe mich wahnsinnig gefreut, dass ich es gewinnen 
konnte.“ Ihr Lehrer, Prof. Glöckner, selbst Kontrabassist in der 
Dresdner Philharmonie, hatte sie ermuntert, sich zu bewerben. 
Wie ist es zu schaffen, Studium und Einsätze als Substitutin 
unter einen Hut zu bringen? Für Christian Hengel, Substitut in 
der Fagott-Gruppe, ist das kein Problem: „Klar bedeutet 
es mehr Üben, aber bei maximal einem Projekt pro Monat lässt 
sich das schon vereinbaren.“
Viel entscheidender, da sind sich beide einig, ist der große 
Gewinn aus der Praxiserfahrung. Zusammenspiel, 
Im Programmheft erkennt man sie an zwei 
Sternchen hinter ihren namen.
Was, oder besser wer verbirgt sich hinter 
dem etwas chemisch anmutenden Begriff? 
Wir haben nachgefragt! 
Von Claudia Woldt
h i n t E r  d E n  K U l i s s E n
WaS Macht eigentlich … ?
…  e i n  s u b s t i t u t
a P r o P o s
Manche Musik bleibt ewig jung. Und manche macht die 
Jugendlichkeit geradezu zu ihrem Thema: Das lässt sich zum 
Beispiel von vielen Werken des russischen Komponisten 
Dmitri Kabalewsky sagen.
Im Jahre 1948 fasste Kabalewsky den Entschluss, eine Reihe 
von drei Konzerten für junge russische Musiker zu schreiben. 
Das mittlere davon war ein Cellokonzert. Es hatte, ebenso 
wie die beiden anderen Konzerte, von Beginn an großen 
Erfolg. Kabalewsky ist oft dafür kritisiert worden, dass er sich 
der modernen Tonsprache des 20. Jahrhunderts weitgehend 
verschloss. Aber seiner Musik gelang es trotzdem, frisch und 
unverbraucht zu klingen. Dazu befähigte den Komponisten 
sicherlich eine gewisse Naivität in seiner Einstellung zum 
Leben wie zur Musik. In seinen Werken teilt sich das mit als 
Freude am brillanten Klang, an der originellen Melodie, an 
dankbarer Virtuosität.
28./29. apr 2016, DO/Fr, 19.30 UHr, SCHAuSPIeLHAuS
Jan Vogler spielt Kabalewsky
Von alledem besitzt das Cellokonzert mehr als genug. Sein 
erster Satz baut, dem kräftigen Klang des Soloinstruments 
angemessen, auf Marschrhythmen. Als Kontrast erscheint ein 
fast zu eingängiges Gesangsthema. Ernstere Töne schlägt der 
zweite Satz an, ein elegisches Largo. Er wurde zum Gedenken 
an die im Krieg gefallenen russischen Soldaten geschrieben. 
Sein Hauptthema beruht auf einem melancholischen russi-
schen Volkslied. Gegen Ende bekommt das Cello eine Soloka-
denz. Das Finale bringt Variationen über eine weitere russische 
Volksmelodie. An den Solisten werden hier hohe Anforde-
rungen gestellt. Es ergibt sich ein vergnüglicher Wechsel von 
spielerischen und lyrischen Passagen. Oft ist der Geist Joseph 
Haydns nicht fern, eines anderen Komponisten, der ein hohes 
Alter erreichte und dennoch sich Schwung und Jugendlichkeit 
bis zum Ende bewahrte...
Albert Breier 
Erweiterung des Repertoires, Arbeit mit 
Profis als Dirigenten und Kollegen sei 
etwas völlig anderes, als man im Studium 
lernen könne. 
Und beide betonen die kollegiale, sehr 
freundliche Atmosphäre im Orchester. 
„Ich bin super in meiner Gruppe auf-
genommen worden und kann mich mit 
meinem Mentor optimal auf die Projekte 
vorbereiten“, meint Rebecca Fröhlich.
Und Christian Hengel ist der Beweis 
dafür, dass ein Substitutenjahr ein wirkli-
cher Karrierestart sein kann: Seit Januar 
2016 hat er einen Zeitvertrag als Fagottist 
bei der Dresdner Philharmonie.
Rares Schmuckstück: Jan Vogler ist der Solist 
im ersten Cellokonzert von Kabalewsky
SchWung unD JugenDlichKeit
D m i t r i  k a b a l e W s k y: 
ko n z e r t  F ü r  v i o lo n C e l lo  u n D  o r C h e s t e r 
n r .1  i n  g - m o l l  o P. 4 9 
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streichen („Ist das laut!“) oder mit Alexander Teichmann einen 
alten Geigenkasten aufzuklappen und die Einzelteile einer 
Geige zu begutachten. Lebendig und anschaulich verbinden die 
Musiker musikalischen Inhalt, Form („Hört mal, was ein einzi-
ger Ton ausmacht“ – Und tatsächlich, eine winzige Tonverschie-
bung lässt dieselbe Melodie plötzlich traurig klingen…) und 
vermitteln ihre Freude am Musizieren. Nicht zuletzt, wenn sich 
das Kammerorchester Mützen aufsetzt und Schals beim „Win-
ter“ umbindet oder Wolfgang Hentrich einen Jungen bittet, ihm 
im „Sommer“ den Schweiß von der Stirn zu wischen, er höre ja 
selbst, wie groß die Hitze sei, die die Musik ausdrückt.
mUsiK aUs milcH Und KartoFFEln
Die Stunde vergeht wie im Flug, am Ende ist noch etwas Zeit 
für Fragen. Woher sie den Mut nehmen, so allein vorn auf der 
Bühne zu spielen, fragt ein Mädchen. „Und wer gibt das Kom-
mando?“ „Meistens der Dirigent. Oder eben auch mal der erste 
Geiger wie an diesem Tag.“
Th omas Otto macht ganz ähnliche Erfahrungen, wenn er mit 
Musikerkollegen in Grundschulen geht und die Kinder schein-
bar gar nicht genug in Erfahrung bringen können darüber, 
wie ein auseinandergenommener Geigenbogen aussieht, wie 
„Antonio!“ rufen mehrere Kinder gleichzeitig auf die Frage von 
Wolfgang Hentrich, wer denn der Komponist des Stückes sei, 
dessen Beginn gerade verklungen ist. „Und weiter?“ „Waldorf ?“ 
– „Fast… – Ja richtig, Vivaldi!“. Ein kurzes Hin und Her, dann 
ist allen klar, worum es in der kommenden Dreiviertelstunde in 
der 2. Klasse der Sprachheilschule Dresden gehen wird. „Die 
Vier Jahreszeiten“ mit Hundegebell, Kuckucksruf, Bauerntanz 
und sommerlicher Hitze. Die Kinder können es gar nicht 
erwarten, mit Hilfe von Donatus Bergemann mal den Bass zu 
die Luft riecht, die aus einem Naturhorn kommt oder wie die 
Klappen einer Klarinette aufgebaut sind. Immer wieder wird 
ein Stück Musik gespielt, dann darf wieder angefasst, gefragt, 
probiert werden. Am Schluss lösen die Kinder ein Quiz, das 
gar nicht so einfach ist: Wer weiß schon, aus was für Holz eine 
Klarinette besteht – ist es a) afrikanisches Grenadill-Holz, 
b) südamerikanisches Mammutbaumholz oder c) australisches 
Eukalyptusbaumholz? Oder wie viel eine Violine wiegt: 
a) 1000 Gramm (wie 1 Liter Milch), b) 340 Gramm 
(wie ein kleines Glas Marmelade) oder c) 2500 Gramm 
(wie ein Netz Kartoff eln)?
„Orchestertag in der Schule“ nennt sich das Programm und 
ist ein Teil von „Freakquency“, dem Education-Angebot 
der Dresdner Philharmonie. Neben dem Philharmonischen 
Kammerorchester  und einzelnen Musikern, die ihre Instru-
mente vorstellen, wirken daran auch Jörg Wachsmuth (Solo-
Tubist) mit weiteren Bläsern mit ihrem Programm „ ‚Durch die 
Jahrzehnte‘ – von Ragtime bis Pop“ und der Philharmonische 
Kinderchor mit seinem Angebot „Stimmig“ mit. 
Die Nachfrage ist groß, die Resonanz auch. Allein im Novem-
ber und Dezember vergangenen Jahres nahmen elf Schulklassen 
diese Angebote wahr.
Und es geht auch andersherum: Musiklehrer können ihre Klas-
sen zu einem Probenbesuch beim Orchester anmelden – dann 
haben die Kinder Gelegenheit, direkt im Orchester zu sitzen, 
„hautnah“ zu erleben, wie vielstimmige Musik entsteht, Fragen 
zu stellen und mit Musikern und dem Dirigenten ins Gespräch 
zu kommen.
Übrigens trafen die meisten Kinder mit der Quizlösung ins 
Schwarze: a) bzw. b) sind natürlich richtig.
h i n t E r  d E n  K U l i s s E n
M u S I K A L I S C H e S  e r D B e B e n
Musik schafft ästhetische erfahrungsräume, die für die persönliche und soziale entwicklung enorm wichtig sind, davon ist Mechthild 
Schlumberger, Musikvermittlerin bei der Dresdner Philharmonie, überzeugt und kann sich gut vorstellen, die Angebote in Zukunft 
noch weiter auszubauen. „Ich denke da z.B. an eine engere Kooperation mit den Dresdner Schulkonzerten, oder auch an die Ver-
mittlung besonders von zeitgenössischer Musik. natürlich sollte Musik Kindern so früh wie möglich nahe gebracht werden, schon 
für Kitas lassen sich sinnvolle Angebote machen. Wir würden auch gern noch enger mit den Schulklassen zusammenarbeiten, in 
denen unsere Musiker schon waren. Ist einmal Interesse geweckt, heißt es dranbleiben!“
Bestärkt werden sie und die Musiker von den reaktionen der Kinder, oder wenn eine Musiklehrerin beispielsweise schreibt, der 
tag mit dem Kammerorchester sei „wie ein erdbeben“ gewesen. „Das ganze Projekt hat ALLe so sehr beschäftigt und begeistert – 
ich fi nde keine Worte. Die O-Töne lassen sich kaum wiedergeben. So viel Glück und Freude hat diese Schule lange nicht verspürt. 
Wir sind stolz und reich beschenkt.“
Informationen zu diesen und weiteren Angeboten sind auf den 
Internetseiten der Dresdner Philharmonie zu fi nden, dort kann auch der 
entsprechende Flyer heruntergeladen werden 
www.dresdnerphilharmonie.de/freakquency






Offene Ohren, leuchtende Augen und viele Fragen – das erwartet 
Musiker der Dresdner Philharmonie, wenn sie in Dresden und 
umgebung Schulklassen besuchen. Oder wenn Musiklehrer ihre 
Klassen mit in eine Orchesterprobe bringen. 
Die Zusammenarbeit mit Schulen und Musikschulen, seit 
vielen Jahren fester Bestandteil des Angebots für Kinder und 
Jugendliche, wird jetzt noch intensiver. 
Von Claudia Woldt
ViValDi Mit Schal unD Mütze
» P h i l h a r m o n i e  m a C h t  s C h u l e «
Keine Berührungsangst: Die Dresdner Schulkinder 
zeigen sich begeistert und voller Neugier
32 33
h i n t E r  d E n  K U l i s s E n
chen Möglichkeiten von Künstlern, Feiertage und Schulferien, 
die Verbindung von Konzerten mit Tourneen und CD-Pro-
duktionen oder die Einpassung in die Abonnementstruktur. 
Und nicht nur nebenbei reden ständig die Finanzen und das 
Marketing ein Wörtchen mit. Denn zum einen darf der Etat 
nicht überzogen werden und am Ende muss zum anderen auch 
noch die Auslastung stimmen.
gEdUldsspiEl mit 
EinHUndErt VariablEn
Die Planung einer Konzertsaison ist ständig im Fluss, Verände-
rungen an einer Stelle ziehen Reaktionen an einer anderen Stel-
le nach sich: Aus einem großen Puzzle setzt sich schrittweise 
der Spielplan einer Saison zusammen. Gleichzeitig werfen aber 
große Projekte der nachfolgenden Spielzeiten ihre Schatten 
schon lange im Voraus. Einen besonders langen Vorlauf hat 
das Engagement von Gastdirigenten: Häufig bahnen erst viele 
Gespräche mit den Künstlern und ihren Agenturen die schluss-
endliche Zusage an. Welche Gastdirigenten dabei am besten 
die Arbeit des Chefdirigenten ergänzen, das muss wohl überlegt 
sein und einer Strategie folgen: Wer passt zum Orchester? Wer 
entwickelt es künstlerisch weiter? Wer kann ein besonderes Pro-
jekt dirigieren? Wer ist ein Star? Und vielleicht noch wichtiger: 
Wer wird ein Star? Auch die Orchestermusiker haben Vorlieben 
und Wünsche, die in die Auswahl einfließen. Ähnliches gilt 
für die Einladung von Solisten – die Dramaturgen beobachten 
permanent die internationale Musikszene, pflegen Netzwerke 
mit Künstlern und Kollegen, um die interessantesten Musiker 
nach Dresden einzuladen.
Ein übergeordnetes Spielzeitmotto (wie 2015/2016 „Klang-
räume“) vereint die Präsentationen des Composers in Re-
sidence, des Artists in Residence und weitere inhaltliche 
Schwerpunkte und leitet viele Entscheidungen. Aus Ideen 
werden Zusammenhänge, und diese Zusammenhänge spiegeln 
sich schließlich im Spielplanbuch und in den anderen phil-
harmonischen Publikationen wider: Das Konzept der Saison 
und ihre Inhalte bekommen darin jene Form, aufgrund derer 
sich unser Publikum zu einem Konzertbesuch entscheidet. 
Nicht zuletzt sind dann auch die Abendprogrammhefte der 
einzelnen Konzerte der Ort, wo die Programme und ihre 
Hintergründe ganz konkret vermittelt werden. Doch bis deren 
Redaktion ansteht, ist die Dramaturgie schon längst wieder 
mitten in der Planung der kommenden Spielzeit.
Unbekanntes auf sich wirken zu lassen. Und der Auftrag eines 
städtischen Orchesters ist es, dieser Bereitschaft zu begegnen, 
ein vielfältiges Programm anzubieten und gerade auch das 
Aktuelle im Blick zu behalten. Fragen der Musikvermittlung für 
alle Generationen spielen dabei von Anfang an eine große Rol-
le. Auf der anderen Seite stehen die künstlerischen Interessen 
– in erster Linie die Schwerpunkte, die der Chefdirigent setzen 
möchte – und diejenigen der Gastkünstler und des Orchesters. 
Prägend sind natürlich auch die grundsätzlichen Entscheidun-
gen der Intendanz.
Alle diese Ideen weiterzudenken, Impulse aufzunehmen und 
aus allen diesen Elementen ein Gesamtbild zu formen, das ist 
die Aufgabe der Dramaturgen. Eigene, persönliche Ideen und 
Vorlieben fließen dabei in die Gestaltung ein. Doch zunächst 
sind ganz praktische Zwänge zu beachten: die Verfügbarkeiten 
von Konzertorten (gerade in der Interimszeit bis zum Wieder-
einzug in den Kulturpalast ein zentrales Thema), die terminli-
Man könnte ganze Bücher mit diesem Thema füllen: Eine 
Konzertspielzeit ist ein erstaunlich komplexes Gebilde, ihr Zu-
standekommen hängt von vielen Faktoren und verschiedenen 
Interessen ab, die die Dramaturgen bei ihren Überlegungen und 
Entscheidungen gleichzeitig berücksichtigen müssen. Auf der 
einen Seite sollen die Programme das Publikum erreichen, denn 
die Konzerte finden ja für die Hörer und Hörerinnen statt! 
Neben dem Wunsch nach der Pflege des klassischen Reper-
toires ist auch die Bereitschaft groß, Neues zu Entdecken und 
Was macht eigentlich ein Dramaturg? Wie kommen die 
Konzertprogramme des Orchesters zustande? 
Wie werden Dirigenten und Solisten ausgewählt? 
Was Sie schon immer über die Hintergründe der 
künstlerischen Planung einer Spielzeit wissen wollten. 
Von Adelheid Schloemann und Matthias Greß 
g e M I S C H t e S  D O P P e L
die dramaturgen adelheid schloemann und matthias greß koordi-
nieren in ständiger abstimmung mit dem chefdirigenten, der inten-
danz und der Kommunikationsabteilung die Künstlerische Planung 
der dresdner Philharmonie. dabei haben sie die laufende und die 
kommende spielzeit genauso im Blick wie die großen herausfor-
derungen, denen sich das orchester ab 2017 im Kulturpalast mit 
seinen Partnern stellen wird.PFlicht unD KüR 
D i e  D r a m a t u r g i e  D e r  D r e s D n e r  P h i l h a r m o n i e 
i n  D e r  P l a n u n g s P h a s e
„Einen besonders langen Vorlauf hat das 
Engagement von Gastdirigenten: 
Häufig gehen viele Gespräche mit den Künstlern und 
ihren Agenturen einer Zusage voraus. 
Welche Gastdirigenten am besten die Arbeit des 
Chefdirigenten ergänzen, das muss wohl überlegt 
sein und eine Strategie ist dafür notwendig. 
Wer passt zum Orchester? Wer entwickelt es künstlerisch 
weiter? Wer kann ein besonderes Projekt 
dirigieren? Wer ist ein Star? Und vielleicht noch 
wichtiger: Wer wird ein Star?“
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F r a g E B o g E n 
Hatten Sie heute schon eine dienstliche Fahrt? Wohin? Ja, ich habe einen Solisten vom Flughafen Berlin-Tegel abgeholt.
gibt es eine Strecke, die Sie besonders gern fahren?Dienstlich: egal. Privat: St. Gotthardpass bis Lugano. Was war für Sie der Anlass, 
Ihren Beruf zu ergreifen? Nicht nur an einem Ort (Büro, Werkhalle) zu arbeiten, sondern unterwegs zu sein und sehr 
verschiedene Menschen kennen zu lernen. Welcher teil Ihrer Arbeit nimmt die meiste Zeit ein? Die Wartezeit. und welcher teil Ihrer 
Arbeit macht Ihnen am meisten Spaß? Eigentlich alles, bei so vielen netten Mitarbeitern. Würden Sie heute einen anderen Beruf 
ergreifen? Nein, ich würde alles noch mal so tun. Womit erholen Sie sich von der Arbeit? Quidquid agis, prudenter agas et respice 
finem. (Was auch immer du tust, tue es klug und bedenke das Ende.) Was war Ihre kurioseste Fahrt? Von Kopenhagen via Gö-
teborg nach Jönköping in Schweden, um Rafael Frühbeck de Burgos am dortigen Flughafen abzuholen. Sein Flug hatte 
etwa 12 Stunden Verspätung. Ich glaube, ich kenne jeden Meter auf diesem Flughafen… Wie reagieren Sie auf Stau? 
Gelassen. Ich hatte bis jetzt fast immer Glück, ihn nur auf der Gegenfahrbahn zu sehen. Wo schlägt für Sie Dresdens Herz? 
Haben Sie einen Lieblingsplatz in der Stadt? Die Stadt hat so viele schöne Seiten, da fällt mir die Antwort schwer… Welche 
historische Persönlichkeit hätten Sie gern persönlich kennen gelernt? Den letzten Großmeister der Tempelritter, Jacques de Molay, 
vielleicht hätte er mir bei einer Flasche sächsischen Weines verraten, wo der Tempelschatz liegt. Wen würden Sie gern um ein 
Autogramm bitten? Niemanden. Welche Art von restaurant kann eher mit Ihrem Besuch rechnen – Italiener oder Brauhaus? 
Der Italiener. Vor welchem Werk der Kunst würden Sie länger verweilen, einem Apostel von Caravaggio oder gerhard richters Farbquadraten? 
Caravaggio. Er hatte im späten 16. Jh. eine ganz neue, realistische Art, dem Willen, dem Wesen der Dinge eine wahrheits-
getreue Gestalt zu verleihen und hat damit etwas absolut Neues in der Malerei geschaffen, auch in der Behandlung des 
Lichts! Was ist Ihre liebste Form der entspannung? Ein Buch lesen. Sind Sie eher Frühaufsteher oder nachtmensch? Eindeutig Früh-
aufsteher. Apropos Lebenswandel: Was sollten Sie öfter mal tun? und was lieber seltener? Öfter Sport treiben und weniger rauchen. 
Zum Abschluss: Wer war Ihr denkwürdigster Fahrgast? Es gab so viele in den 35 Jahren bei der Philharmonie – z.B. Lord Yehudi 
Menuhin, Sir Peter Ustinov, Kurt Masur, Anne-Sophie Mutter, Mikis Theodorakis, Senta Berger und viele, viele andere...
unser Fragebogen für Musiker und 
nichtmusiker, gäste und 
Mitarbeiter der Dresdner Philharmonie. 
Heute beantwortet von:
H e n r y  C S C H O r n A C K 
ist seit 35 Jahren Chauffeur des Orchesters und damit ein philharmonisches „urgestein“. Fast 
alle Solisten und Dirigenten, die in dieser Zeit beim Orchester zu gast waren, sind mit ihm vom 
Flughafen, Bahnhof oder Hotel zum Spielort und zurück gefahren, er hat mit yehudi Menuhin 
ebenso geplaudert wie mit Anne-Sophie Mutter oder Sir Peter ustinov, manche hat er durchs 
halbe Land gefahren, um einen Flug zu erreichen oder rechtzeitig zum nächsten Auftrittsort zu 
kommen. und nicht nur das: er fährt auch die Intendantin zu ihren terminen, transportiert Kon-
trabässe zum Instrumentenbauer, schafft Wasserkästen für den Kinderchor herbei und vieles 
mehr. und ist mit seiner stets freundlichen, zuvorkommenden Art einfach nicht mehr wegzu-
denken. Von manchen gästen wurde er schon für den Intendanten persönlich gehalten…
henRy cSchoRnacK 
C h a u F F e u r  D e s  o r C h e s t e r s 
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Märsche, Walzer, Mazurken und Polkas. Der Programmzettel
verriet zudem: „Nach Beendigung des Mannsfeldtschen 
Konzertes gibt es im beleuchteten Garten und in den Räumen: 
Abendessen, Krebse, Hühnchen, Spargel, Frühobst, Filet.“ 
Njam! Schon bald aber trat das Orchester auch außerhalb Dres-
dens mit anspruchsvolleren Gastspielen in Erscheinung. 
Das erste datiert auf 1883, als das Orchester zwei Monate lang 
bei der Weltausstellung in Amsterdam gastierte und anschlie-
ßend auch in Haarlem, Rotterdam, Nimwegen, Utrecht und 
Arnheim Erfolge feierte.
JUbEl in dEr carnEgiE, drinKs an 
dEn niagara-FällEn
Der in Dänemark geborene Violinvirtuose Willy Olsen, der 
1900 zum Orchester stieß, wechselte 1903 ans Dirigentenpult 
und baute die Tourneetätigkeit des Orchesters weiter aus. 
Unter seiner Leitung fand im 
Frühling 1909 eine abenteu-
erliche Tournee durch die 
Bereits ein halbes Jahr nach Gründung des Gewerbehausor-
chesters konzertierten die Musiker unter ihrem Chefdirigen-
ten Hermann Mannsfeldt erfolgreich auswärts. Allabendlich 
gab man in den Sommermonaten der Jahre 1871 und 1872 in 
Pawlowsk bei Petersburg vergnügliche Promenadenkonzer-
te mit Werken wie Bachs „Air“ oder Mannsfeldts beliebtem 
Walzer „Mein Abschied von Cassel“. Da ließ dann das nächste 
längere Engagement nicht lange auf sich warten: im Jahr 1879 
residierte das Orchester von Mai bis August (!) in Warschau 
und gab täglich kurzweilige Konzerte für Ausfl ügler. Das 
Warschauer Programm reichte über Ouvertüren und Opern-
ausschnitte von Donizetti, 
Meyerbeer, Verdi, Flotow, 
Glinka und Gounod über 
»KRebSe, hühnchen, SPaRgel«
m i t  D e m  g e W e r b e h a u s o r C h e s t e r 
i m  s o n D e r z u g  n a C h  s y r a C u s e
Im zweiten teil unserer reihe zur geschichte der Dresdner 
Philharmonie geht es in die neue Welt. 1909 ging das noch 
junge gewerbehausorchester erstmals auf Amerika-tournee: 
siebzig Musiker reisten im Sonderzug von Stadt zu 
Stadt, gaben 56 Konzerte. und auf dem Programm stand 
natürlich unter anderem – Dvořáks Neunte. 
Von Martin Morgenstern
d a m a l s
Vereinigten Staaten und Kanada statt, von der der spätere 
Orchesterchronist Dieter Härtwig ausführlich berichtet. Unter 
der Bezeichnung „Th e Dresden Philharmonic Orchestra“ 
begaben sich vor einem Jahrhundert siebzig Musiker und ein 
zwanzigköpfi ger organisatorischer Begleitstab auf eine – so 
zitiert Härtwig aus einer Reiseskizze Olsens – „in der Musikwelt 
Deutschlands einzig dastehende Konzerttournee“. Mit einem 
Sonderzug mit Schlaf- und Speisewagen tourte des Orchester 
nach einer strapaziösen, zehntätigen Anreise per Schiff  vierzig 
Tage lang durch die östlichen Landstriche des Kontinents und 
gab 56 Konzerte in knapp dreißig Städten. Schon beim ausver-
kauften Auftaktkonzert in der New Yorker Carnegie Hall – mit 
Schuberts „Unvollendeter“ – wurden die Musiker enthusiastisch 
gefeiert und gastierten im Anschluss bei zahlreichen Musikfes-
tivals der Region. Sogar Enrico Caruso war für eine Riesengage 
engagiert worden; er erkrankte allerdings, so dass der Tenor 
Giovanni Zenatello seinen Part übernahm. 
Mit einem gemeinsamen feuchtfröhlichen Ausfl ug an die 
„Der hohe Durchschnitt des Dresdner Musikgeschmacks und 
des Fortschrittsinns ist hauptsächlich dem Gewerbehausorchester 
zu danken, denn die Königl. Kapelle kann so intensiv 
in die Volkskreise nicht dringen.“ 
(Dresdner Neueste Nachrichten, 1907)
Niagarafälle wurden die Erfolge der Tournee gefeiert. „In 
gehobener Stimmung“, so Olsen, „voll der unvergeßlichsten 
Eindrücke, kehrten wir abends nach Buff alo zurück, um in un-
serem Extrazuge die letzte Fahrt, die Rückreise nach New York, 
dem Ausgangspunkte unserer Tournee, anzutreten. Am 18. Mai 
gingen wir an Bord des Ozeandampfers ‚Nordam‘ der Holland-
Amerika-Linie. Am 28. Mai landeten wir in Rotterdam, und 
tags darauf trafen wir in Dresden ein. Zwei Tage nach unserer 
Ankunft konnten wir, wie programmäßig festgesetzt, unsere re-
gelmäßigen Konzerte im Königl. Belvedere wieder aufnehmen.“
Der Garten des „Schweizer Tal“, Konzertstätte des Warschauer 
Gastspiels von 1879. Auf seiner Amerikatournee besuchte 
das Orchester dann auch die New Yorker Carnegie Hall (o) – und die 
Niagarafälle (Souvenierfoto von 1909)
I M  r e I S e g e P Ä C K : 
e u r O P A S  M u S I K K u L t u r
Auf dem anspruchsvollen Programm der Amerika-tournee stan-
den Beethovens neunte (mit amerikanischen Chören aus den 
jeweiligen Gaststädten), Tschaikowskys „Pathétique“, Dvořáks 
Sinfonie „Aus der neuen Welt“, Händels „Messias“, der „elias“ 
von Mendelssohn und zahlreiche weitere Werke von Beethoven, 
Händel, Mozart, Schubert, Saint-Saëns, Puccini, richard Strauss, 
Mendelssohn, Wagner, Weber, Liszt, goldmark und Svendsen. 
Philharmonie-Musikdirektor Willy Olsen schrieb darüber u.a. 
in der „Sachsen-Post“: „In 60 tagen eine reiseroute von 15000 
Meilen zurückgelegt und während dieser Zeit – vom 29. März 
bis 29. Mai 1909 – in 30 Städten der Vereinigten Staaten von 
nordamerika 56 Konzerte gegeben zu haben, diese stattliche 




J a n u a r  b i s  a P r i l  2 0 1 6
K o n Z E r t K a l E n d E r
I
13. FEb 2016, SA, 16.00 UHr
KrEUZKircHE 32 | 30 | 28 | 23 | 20 eurO
Dresdner Gedenktag
Samuel Barber (1910 –1981)
Agnus Dei für achtstimmigen Chor
(Bearbeitung des „Adagio for strings“ durch den Komponisten)
Benjamin Britten (1913 –1976)
Konzert für Violine und Orchester op. 15
Herbert Howells (1892–1983)
rhapsodie nr. 3 für Orgel solo
Pēteris Vasks (* 1946)
„Dona nobis pacem“ für gemischten Chor und Streichorchester
Michael Sanderling | Dirigent
Sophia Jaffé | Violine
Kreuzorganist holger gehring
Philharmonischer chor Dresden
gunter berger | einstudierung
06. FEb 2016, SA, 19.30 UHr
07. FEb 2016, SO, 19.30 UHr
licHtHoF albErtinUm 32 | 30 | 28 | 23 | 20 eurO
Jeanne d’Arc au bûcher
Arthur Honegger (1892–1955)
Jeanne d’Arc au bûcher
Dramatisches Oratorium für Sprecher, Soli, Chor und Orchester
text von Paul Claudel (1868 –1955), In deutscher Sprache
bertrand de billy | Dirigent
Reto nickler | regie
Johanna Wokalek  | Jeanne d‘Arc
Thomas Quasthoff | Bruder Dominik
Katerina tretyakova | Sopran
guanquan yu | Sopran
Janina baechle | Alt
herbert lippert | tenor
andreas Scheibner | Bass
imke bühl, tom Quaas und Johannes terne | rezitation
Rundfunkchor berlin
Michael alber | einstudierung
Philharmonischer Kinderchor Dresden
gunter berger | einstudierung
Ab 18.15 uhr Abendöffnung der Sonderausstellung „rosa Barba“
18.30 uhr Kurzführung
18.45 uhr Konzerteinführung im Hermann-glöckner-raum
30. Jan 2016, SA, 19.30 UHr
31. Jan 2016, SO, 11.00 UHr unD 19.30 UHr
scHaUspiElHaUs 32 | 30 | 28 | 23 | 20 eurO
Paris
Igor Strawinsky (1882–1971)
Le Chant du rossignol
Sinfonische Dichtung nach Hans Christian Andersen
Bohuslav Martinů (1890 –1959)
Konzert für Violoncello und Orchester nr. 1 (Fassung von 1955)
Maurice Ravel (1879 –1937)
Daphnis und Chloë – 2. Suite
Claude Debussy (1862–1918)
La mer – Drei sinfonische Skizzen
alain altinoglu | Dirigent
Sol gabetta | Violoncello
Artist
in Residence 
23. Jan 2016, SA, 19.30 UHr
24. Jan 2016, SO, 19.30 UHr
licHtHoF albErtinUm 32 | 30 | 28 | 23 | 20 eurO
Maestro Roshdestvensky
Anatoli Ljadow (1855 –1914)
Baba yaga op. 56 – tongemälde nach einem russischen Volksmärchen
Alexander Glasunow (1865 – 1936)
Konzert für Klavier und Orchester nr. 1 f-Moll op. 92
Sergej Prokofjew (1891–1953)
Sinfonie nr. 5 B-Dur op. 100
gennady Roshdestvensky | Dirigent
Viktoria Postnikova | Klavier
Ab 18.15 uhr Abendöffnung im Klingersaal
„August Hudler in Dresden. ein Bildhauer auf dem Weg zur Moderne“
18.30 uhr Kuratorenführung in der Sonderausstellung
18.45 uhr Konzerteinführung im Hermann-glöckner-raum
17. Jan 2016, SO, 15.00 UHr unD 16.30 UHr
grOSSer SAAL dEUtscHEs HygiEnE-mUsEUm
10 eurO | 5 eurO
Otto, Sarah und die Familie Strauß
Walzer, Polkas und andere 
Tanzmusik aus Wien zum Neuen Jahr
alastair Willis | Dirigent
Sarah Willis | Moderation und Konzept
10. Jan 2016, SO, 19.00 UHr
KrOnenSAAL scHloss albrEcHtsbErg 20 | 18 eurO
20 Jahre Carus Ensemble
Wolfgang Amadeus Mozart (1756 – 1791)
Quartett für Oboe, Violine, Viola und Violoncello F-Dur KV 370
Krzysztof Penderecki (*1933)
Quartett für Klarinette, Violine, Viola und Violoncello
Carl Maria von Weber (1786 –1826)
Andante und rondo ungarese op. 35
Bearbeitung für Fagott und Streichtrio von Mordechai rechtmann
Alexandre Tansman (1897–1986)
Suite für trio d’anches 
Gustav Holst (1874–1934)
Sextett e-Moll für Oboe, Klarinette, Fagott, Violine, Viola und Violoncello
carus ensemble Dresden
9. Jan 2016, SA, 20.00 UHr
10. Jan 2016, SO, 19.00 UHr
SCHLOSSKAPeLLe IM rEsidEnZscHloss 28 | 23 eurO
Bach & Söhne
Johann Sebastian Bach (1685–1750)
Orchestersuite nr. 1 C-Dur BWV 1066
Carl Philipp Emanuel Bach (1714–1788)
Konzert für Oboe, Streicher und Basso continuo es-Dur Wq 165
Wilhelm Friedemann Bach (1710–1784)
Sinfonie d-Moll
Johann Christian Bach (1735–1782)
Sinfonie g-Moll op. 6 nr. 6
bernhard Forck | Violine und Leitung
undine Röhner-Stolle | Oboe
9. Jan 2016, SA, 17.00 UHr
KrEUZKircHE KArtenVOrVerKAuF 0351 | 4 965 807
Weihnachtsoratorium Teil II
Johann Sebastian Bach (1685 – 1750)
Weihnachtsoratorium BWV 248
Kantaten 4 bis 6
Kreuzkantor Roderich Kreile | Dirigent
Jana büchner | Sopran
britta Schwarz | Alt
tobias hunger | tenor
Matthias Weichert | Bass 
Dresdner Kreuzchor
eine Veranstaltung der Kreuzkirche Dresden
40 41
12. mrZ 2016, SA, 12.15 UHr
scHaUspiElHaUs 10 eurO | KInDer 5 eurO
phil. zu entdecken
… à la France
Maurice Ravel (1879 – 1937)
Konzert für Klavier und Orchester g-Dur
bertrand de billy | Dirigent
Pascal Rogé | Klavier
Malte arkona | Moderation
Projektpartner:
K o n Z E r t K a l E n d E r
27. mrZ 2016, Ostersonntag, 19.30 UHr
28. mrZ 2016, Ostermontag, 19.30 UHr
licHtHoF albErtinUm 32 | 30 | 28 | 23 | 20 euro
Bruckner zu Ostern
Sergej Prokofjew (1881 – 1953)
Violinkonzert nr. 2 g-Moll op. 63
Anton Bruckner (1824 – 1896)
Sinfonie nr. 4 es-Dur WAB 104 „romantische“
Michael Sanderling | Dirigent
Vadim gluzman | Violine
Ab 18.15 uhr Abendöffnung der Skulpturenhalle
18.30 uhr Kurzführung
25. mrZ 2016, KArFreItAg, 16.00 UHr
KrEUZKircHE KArtenVOrVerKAuF 0351 / 4965807
Matthäus-Passion
Johann Sebastian Bach (1685 – 1750)
Matthäus-Passion BWV 244
gerlinde Sämann | Sopran
ingeborg Danz | Alt
Thomas Volle | tenor
Dietrich henschel | Bass (Jesus)
Stefan loges | Bass (Arien)
Kreuzkantor Roderich Kreile | Dirigent
Dresdner Kreuzchor
eine Veranstaltung der Kreuzkirche Dresden
20. mrZ 2016, SO, 19.00 UHr
KrOnenSAAL scHloss albrEcHtsbErg 20 | 18 eurO
Geigengeschichten im Perkussionswald
Frank Petzold (* 1951)
Fünf Stücke für Violine und Klavier
Paul Kont (1920 –2000)
Daphnis und Chloë für Violine und Klarinette (große Amouren I)
Frank Petzold
Planspiele – Liederzyklus für Sopran, Violine und Klavier
nach texten von Michael Wüstefeld
Günter Baby Sommer (* 1943)
und Steffen Gaitzsch (* 1954)
geigengeschichten im Perkussionswald
nicolle cassel | Sopran
Steffen gaitzsch | Violine
henry Philipp | Klarinette
Frank Petzold | Klavier
günter baby Sommer | Schlagzeug
19. mrZ 2016, SA, 18.00 UHr
20. mrZ 2016, SO, 11.00 UHr unD 18.00 UHr
grOSSer SAAL dEUtscHEs HygiEnE-mUsEUm 28 | 23 eurO
Film & Musik
Lady Windermeres Fächer
(Originaltitel: Lady Windermere’s Fan)
Stummfilm nach dem Schauspiel von Oscar Wilde
uSA, 1925, 89 Min.
regie: ernst Lubitsch
Musik kompiliert von Helmut Imig (*1941)
helmut imig | Dirigent und Moderator
JEWEils EinE stUndE Vor dEr aUFFüHrUng:
 
PACKEN AUS 
... in Worten und tönen. Mit Daniel Finkernagel
16. mrZ 2016, MI, 20.00 UHr
grOSSer SAAL dEUtscHEs HygiEnE-mUsEUm
28 | 23 eurO
Musikalisches Nachbarland Polen
13. Dresdner Abend 
Mieczysław Karłowicz (1876 – 1909)
Serenade für Streichorchester op. 2
Aleksander Tansman (1897– 1986)
triptyque für Streichorchester
Grażyna Bacewicz (1909 – 1969)
Konzert für Streichorchester
Wojciech Kilar (1932 – 2013)
Orawa für Streichorchester





... in Worten und tönen. Mit Daniel Finkernagel
nach dem Konzert ist das Publikum herzlich eingeladen, bei getränken und 
Snacks in der Wandelhalle mit den Musikern ins gespräch zu kommen.
12. mrZ 2016, SA, 19.30 UHr 
13. mrZ 2016, SO, 11.00 UHr unD 19.30 UHr
scHaUspiElHaUs 32 | 30 | 28 | 23 | 20 eurO
In der Art von Mozart …
Maurice Ravel (1875 –1937)
Pavane pour une infante défunte
Konzert für Klavier und Orchester g-Dur
Josef Suk (1874 –1935)
Sinfonie nr. 2 c-Moll op. 27 „Asrael“
bertrand de billy | Dirigent
Pascal Rogé | Klavier
4. mrZ 2016, Fr, 19.30 UHr
5. mrZ 2016, SA, 19.30 UHr
licHtHoF albErtinUm 32 | 30 | 28 | 23 | 20 eurO
Aus der neuen Welt
Antonín Dvořák (1841– 1904)
Konzertouvertüre „Karneval“ op. 92
Sergej Rachmaninow (1873 –1943)
Konzert für Klavier und Orchester nr. 3 d-Moll op. 30
Antonín Dvořák (1841 – 1904)
Sinfonie nr. 9 e-Moll op. 95 „Aus der neuen Welt“
Michael Sanderling | Dirigent
nobuyuki tsujii | Klavier
Ab 18.15 uhr Abendöffnung der Skulpturenhalle
18.30 uhr Kurzführung
18.45 uhr Konzerteinführung im Hermann-glöckner-raum
2. mrZ 2016 bErlin pHilHarmoniE
3. mrZ 2016 Köln pHilHarmoniE
Gastspiele 
Programm s. 4./5. MrZ 2016
20. mrZ 2016, SO, 10.45 UHr
KonZerTinO
Musikalische entdeckungsreise für Kinder ab 5 Jahren
„Versuchs mal mit gemütlichkeit“ – Wir schreiben Filmmusik
Jeweils eine Stunde vor dem Konzert: getränke und Snacks 
in der Wandelhalle
42 43
23. apr 2016, SA, 20.00 UHr
scHloss WacKErbartH (rADeBeuL) 30 €
69 € (inkl. 3-gang-Menü vor dem Konzert)
Philharmonische Serenade 
Ludwig van Beethoven (1770 – 1827)
Streichquartett c-Moll op. 18 nr. 4
George Crumb (*1929)
Black Angels – thirteen Images from the Dark Land
Maurice Ravel (1875 –1937)
Streichquartett F-Dur op. 35
collenbusch-Quartett
cordula Fest | Violine
christiane liskowsky | Violine
christina biwank | Viola
ulf Prelle | Violoncello
K o n Z E r t K a l E n d E r
30. apr 2016, SA, 18.00 UHr
grOSSer SAAL dEUtscHEs HygiEnE-mUsEUm 28 | 23 eurO
Brahms und Fauré
Gabriel Fauré (1845 – 1924)
Klavierquartett nr. 1 c-Moll op. 15
Johannes Brahms (1833 – 1897)
Klavierquartett g-Moll op. 25
ensemble Mediterrain
eunyoung lee | Violine
Sonsoles Jouve del castillo | Viola
bruno borralhinho | Violoncello




... in Worten und tönen. Mit Daniel Finkernagel
getränke und Snacks in der Wandelhalle
28. apr 2016, DO, 19.30 UHr
29. apr 2016, Fr, 19.30 UHr
scHaUspiElHaUs 32 | 30 | 28 | 23 | 20 eurO
Jan Vogler spielt Kabalewsky
Sergej Prokofjew (1891 – 1953)
Sinfonie nr. 1 D-Dur „Klassische Sinfonie“
Dmitri Kabalewsky (1904 – 1987)
Konzert für Violoncello und Orchester nr. 1 g-Moll op. 49
Anton Bruckner (1824 – 1896)
Sinfonie nr. 6 A-Dur WAB 106
Juanjo Mena | Dirigent
Jan Vogler | Violoncello
23. apr 2016, SA, 20.00 UHr
FraUEnKircHE 32 | 30 | 28 | 15 eurO
Trompete und Orchester
Giuseppe Tartini (1692 –1770)
Konzert D-Dur für trompete, Streicher und Basso continuo D 53
(Original für Violine, arrangiert von John Wallace und Simon Wright)
Igor Strawinsky (1882 –1971)
Pulcinella – Ballettsuite nach themen von 
giovanni Battista Pergolesi (1710 –1736)
Joseph Haydn (1732 –1809)
Konzert für trompete und Orchester es-Dur
Michael Sanderling | Dirigent
alison balsom | trompete
20. apr 2016, MI, 20.00 UHr
24. apr 2016, SO, 19.00 UHr
KrOnenSAAL scHloss albrEcHtsbErg 20 | 18 eurO
Streichquartett
Ludwig van Beethoven (1770 –1827)
Streichquartett c-Moll op. 18 nr. 4
George Crumb (*1929)
Black Angels – thirteen Images from the Dark Land
Maurice Ravel (1875 – 1937)
Streichquartett F-Dur op. 35
collenbusch-Quartett
cordula Fest | Violine
christiane liskowsky | Violine
christina biwank | Viola
ulf Prelle | Violoncello
17. apr 2016, SO, 18.00 UHr
KrEUZKircHE 32 | 30 | 28 | 23 | 20 eurO
Kruzianer und Komponist
Franz Schubert (1797 –1828)
Ouvertüre C-Dur zu „Die Zauberharfe“ D 644
Torsten Rasch (* 1965 in Dresden)
Konzert für Violine und Orchester
Auftragswerk der Dresdner Philharmonie – uraufführung
Joseph Haydn (1732 – 1809)
Sinfonie nr. 98 B-Dur 
leo McFall | Dirigent
Wolfgang hentrich | Violine
Festwoche „800 Jahre Kreuzchor, Kreuzkirche und Kreuzschule“
9. apr 2016, SA, 19.30 UHr
10. apr 2016, SO, 19.30 UHr
LICHtHOF albErtinUm 32 | 30 | 28 | 23 | 20 eurO
Mesopotamia Symphony
Ludwig van Beethoven (1770 – 1827)
Ouvertüre zu goethes trauerspiel „egmont“ op. 84
Konzert für Klavier und Orchester nr. 3 c-Moll op. 37
Fazil Say (* 1970)
Sinfonie nr. 2 „Mesopotamia Symphony“
Deutsche erstaufführung
Michael Sanderling | Dirigent
Fazil Say | Klavier
Ab 18.15 uhr Abendöffnung der Skulpturenhalle
18.30 uhr Kurzführung
18.45 uhr Konzerteinführung im Hermann-glöckner-raum
12. apr 2016 FranKFUrt/main altE opEr
Gastspiel 
Programm wie 9./10. APr 2016
3. apr 2016, SO, 10.45 UHr
KonZerTinO
Musikalische entdeckungsreise für Kinder ab 5 Jahren
„gaulimauli Stachelschwein“ – ein treffen mit Wolfgang Amadeus
2. apr 2016, SA, 18.00 UHr
3. apr 2016, SO, 11.00 UHr unD 18.00 UHr
grOSSer SAAL dEUtscHEs HygiEnE-mUsEUm 28 | 23 eurO
Mozart in Böhmen
Jan Dismas Zelenka (1679 – 1745)
Ouvertüre a 7 concertanti F-Dur ZWV 188
Wolfgang Amadeus Mozart (1756 – 1791) 
Ah, lo previdi KV 272 
rezitativ und Arie für Sopran und Orchester
Leopold Koželuh (1747 – 1818)
Sinfonie g-Moll op. 22 nr. 3
Wolfgang Amadeus Mozart 
Bella mia fiamma, addio KV 528 
rezitativ und Arie für Sopran und Orchester 
bernhard Forck | Leitung
Raffaella Milanesi | Sopran
JEWEils EinE stUndE Vor dEr aUFFüHrUng:
 
PACKEN AUS 





Wenn Sie noch Fragen zur Arbeit des 
Fördervereins der Dresdner Philharmonie 
haben oder Mitglied werden möchten, 
gibt Ihnen sein geschäftsführer 
Lutz Kittelmann gern Auskunft.
KontaKt: 
Förderverein Dresdner Philharmonie e.V.
Lutz Kittelmann
PF 12 04 24
01005 Dresden
telefon:  0351 4 866 369
telefax : 0351 4 866 350
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